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«WERK» NO 9/1951. 


RÉSUMÉS FRANCAIS 


+ Panorama des expériences formelles présentées à la 
_9e Triennale de Milan 257 


par Maria Neïter 


Parmi les expositions D ntonalen: périodiques, la Trien- 
nale est la moins connue, ce qui n’a rien d'étonnant si l’on 
songe qu'elle est consacrée aux recherches de l’esprit mo- 
: derne dans des domaines tels que l’architecture, l’art appli- 
_ quéet les ustensiles d'usage courant, toutes formes d’expres- 
sion qui ne sont devenues des problèmes qu'avec l’appari- 
. tion de la révolution industrielle. L’intention didactique, au 
bon sens du terme, domine donc nécessairement la Trien- 
- nale, d’où il résulte que l’ensemble de la présentation y joue 
un plus grand rôle que chacun des objets ou œuvres exposés 
pris en particulier. — Tlest évident que les Italiens ont un 
sens pour montrer les choses à leur place, et pour les mon- 
trer tells qu’elles fonctionnent, grâce sans doute à la partici- 
* pation prédominante des architectes. L’on s’en rend compte 
. aussitôt dès le hall d’entrée de Luciano Baldessari, heureuse 
tentative de réaliser la synthèse de la peinture et de l’art 
plastique modernes avec l’architecture respirant l’esprit de 
notre temps. Si la section d’art sacré (sculptures pour la 
cathédrale de Milan) n’est pas aussi convaincante, le senti- 
ment à la fois sain et critique des bons esprits d'Italie vis-à- 
vis du passé se manifeste avec bonheur dans la section de 
l'urbanisme, nettement en révolte contre le «pittoresque du 
. - sordide». Quant aux objets d'usage courant, le grand maga- 
sin La Rinascente, par ex., présente une série de meubles 

d’une conception toute vivante, — exemple à méditer par les 

grands magasins de chez nous. — Parmi les exposants étran- 
. gers, il faut Spécialement citer, avec les Américains (objets 
d'usage courant), le pavillon suisse, dont il est'ici question 
ailleurs, les fresques de Léger dans le pavillon français ëE 
la contribu& tion des Finnois et des Scandinaves. 


Le pavillon suisse à la 9° Triennale de Milan, 1951 266 
Architecte de l'exposition: Max Ball 


Le département fédéral de l'Intérieur confia au Nood 
suisse le soin d'organiser ledit pavillon, et le Werkbund en 
chargea à son tour Max Bill. Il s’agissait de procéder à un 
choix sévère des objets exposés et, en outre, de réaliser une 
présentation formant un véritable ensemble. Alors qu’à la 
Triennale de 1936 M.B. avait disposé les objets exposés, 
eux-mêmes traités comme autant d'éléments du tout, de 
. façon facilement accessible, cette fois-ci il insista plus réso- 
lument encore sur la conception d'ensemble, disposant les 
objets exposés dans des vitrines-tambours fortement éclai- 
- rées, elle-mêmes rythmiquement réparties dans un espace 
apparemment neutre. Il en résulta une atmosphère toute de 
stricte réserve très favorable à la mise en valeur de produits 
. de haute qualité. En dépit descritiques partiellement fondées 
suscitées par cet essai des plus intéressants, il ne fait point 
” de doute qu'il y a là une conception susceptible d'ouvrir des 
voies toutes nouvelles dans le domaine des expositions. 


Festival of Britain. L'exposition sur la rive droite de la 
. Tamise 269 
| par Julius Posener 


… Peut-être un peu «scolaire», cette exposition, accueillie avec 
- enthousiasme par le public, montre les possibilités des réali- 
 sations modernes, et il faut espérer que le souffle vivifant 
s’en fera sentir dans les créations destinées à la vie réelle et, 
dans la ee en général. 


Pavillon du Wockband suisse à la Foire d'échantillons de 
‘Bâle, 1951 x : 275 
Arch.: Alfred Altherr FAS, Zurich (avec la collaboration des 
\artistes graphiques bälois Armin Hofmanm et Celestino Piatti ) 


Pour la seconde fois, le Werkbund suisse à pu avoir son 
pavillon à la foire de Bâle, Réalisation, dans l’ensemble, 


heureuse. et. dont il faut dhpérer que les foires prochaines 
présenteront le pendant. 


Theo Eble THE 
par Werner Schmalenbach 


Aujourd’hui, on va répétant que (’art abstrait est dans une 


impasse», comme si nous pouvions toujours concevoir, à la 
façon de nos pères, le «progrès» sous les espèces d’uné voie 


toute droite et qui ne finit jamais. Toutefois, cette fausse 


formule de «l'impasse» contient une parcelle de vérité, en 
ce sens que l’art abstrait n’est plus un mouvement. La seule 
question qui se pose, c’est donc de savoir quelles sont les 
œuvres valables, abstraites ou non, Nous avons vu, et pas 


seulement en art, trop de programmes, pour que le culte de 


l'avant-garde pour l'avant-garde ait encore un sens. C’est 
le même miracle qui se manifeste chez Picasso et chez Dela- 
croix, chez Ingres et chez Mondrian; mais, précisément, il 
faut le miracle. — Or, Theo Eble, dont Werner Schmalenbach 
tient à conStater aussitôt qu'il aime beaucoup les toiles, esb 


- un peintre abstrait qui, avec cet autre Bâlois, Walter Bod- 


mer, montre bien que le mythe de l’«impasse» est un faux 
mythe. Sous le vilain mot d’abstrait, tant de gens se repré- 
sentent quelque chose d’inhumain — quelque chose d’ab- 
strait en somme. Les toiles d'Eble semblent justement faites 
pour démontrer qu'il peut en être tout autrement. Leur 
charme, leur musicalité sont si évidentes. À chaque fois, 
Eble isole en lui-même un rythme de l’âme, et le paraphrase 
par le truchement des formes et des couleurs. Dire que c’est 
là un jeu ne diminue en rien l’entreprise, car c’est un jeu 
grave, éloigné au possible de tout bluff, — Quant aux titres 
qu'Eble donne à ses tableaux, ils procèdent, tout comme son 
art, d’un domaine intermédiaire entre l’abstraction pure et 
l'intuition purement humaine; ce sont moins des titres, au 
sens de ceux de Klee, qu'autant de moyens de faciliter au 
spectateur d'entrer dans le rythme de chaque tableau, - 
Aucune œuvre d'art abstrait ne montre mieux que les 
créations d'Eble combien peu les joies dispensées par la 
peinture non figurative sont, comme on le croit trop sou- 
vent, sèchement intellectuelles. Rien de moins mathéma- 
tique, rien de plus humain que l’art d’'Eble. — Theo Eble est 
né à Bâle le 1% juin 1889. Elève de l'Ecole des Arts appli- 
qués de Bâle. 1922-25: études à Berlin, spécialement sous 
la direction de Karl Hofer. Depuis 1930, professeur à l’Ecole 
des Arts appliqués de Bâle. Expositions: Bâle, Berne, Zurich, 
Berlin, Paris. 


Oskar Dalvit et la peinture non figurative 283 
par Hans Friedrich Geist 


O.D.est né le 11 mars 1911 à Zurich. De 1926 à 1928, à fit 
son apprentissage comme peintre de lettres, et travailla en 
qualité d'artiste graphique jusqu’en 1936, Commença en 
1937 de s’adonner à l’art non appliqué. 1938; voyages en 
France, en Italie et en Allemagne, où il découvrit, à Bene- 
diktbeuren, l’œuvre de Franz Marc. Vit à nouveau à Zurich 
depuis 1940. — Hans Friedrich Geist expose comment, reve- 
nant d'un voyage dans diverses villes d’art dont les exposi- 
tions l’avaient quelque peu lassé, il se rendit, encouragé par 
le nom de Zurich, à l'exposition d’O.D. organisée à Cologne 
et y trouva la récompense d’une présence picturale véri- 
table, bienheureusement étrangère aux proclamations pro- 
grammatiques de l’éternelle «foire sur la place». Aux yeux 
de H.F.G., le mérite éminent d’O.D.'est de surmonter, dans 
sa peinture, lindividuel pour atteindre à une «transcen- 
dance objective». «Le visible, tente de préciser le commen- 
tateur, est transposé dans le domaine de l’imvisible, afin 
que, de ce visible, soit sauvée l’essence —puis, métamorphosé 
en cette sienne essence authentiquement valable, à partir de 
l'invisibilité même, rendu au monde visible.» Chaque œuvre 
ainsi engendrée existe par soi, tout en témoignant de l’ac- 
ceptation panthéistique d’un artiste dont l'être entier tend 


à se fondre avec le grand Tout; 


ne le D 
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RÉSUMÉS IN ENGLISH 


Panorama of stylistie experiments to be seen at the 
9th. Triennial Exhibition at Milan. 257 


by Maria Netier 


The Triennial Exhibition is the least known of the periodical 
international exhibitions, à fact that is not so surprising 
when we realise that this exhibition is concerned with the 
adventures of the modern mind in the realms of architec- 
ture, applied art and articles in current use, all of which are 
forms of expression that only became problems with the 
advent of the industrial revolution. The main purpose of 
the Triennial Exhibition, unlike the Venice Biennial, is 
didactic in the best sense of the word. This means that the 
general effect of the whole is of greater importance than any 
individual object or work on exhibition. The Italians 


 obviously know how to put theright thing in the right place 


and they clearly show the functional aspect of each exhibit, 
a great advantage that may be ascribed to the predominance 
of architects among the executors. We are aware of this 
quality in the Exhibition right from the moment when we 
go.into Luciano Baldessaris entrance hall, a successful 
attempt at synthesising modern painting and plastic art 
with the architecture of today. Perhaps the religious art 
section (sculptures for Milan Cathedral) is not so convin- 
cing, but the sound and critical attitude of the better minds 
in Italy, where the past is concerned, is finely represented in 
the town-planning section that obviously rebels against the 
“picturesquely sordid”. Among the exhibits from outside 
Italy the following are of special interest: the American ex- 
hibits (articles in current use), the Swiss pavilion (discussed 
separately in this issue); Léger’s frescoe in the French pavi- 
lion, and the Finnish and Scandinavian contributions. 


The Swiss Pavilion at the 9tb. Triennial Exhibition at 
Milan, 1951 : 266 


Architect of the Exhibition: Max Bill 


The Federal Department for Home Affairs delegated the 
preparation of the pavilion in question to the Swiss Werk- 
bund which, in its turn, commissioned Max Bill with this 
task. The exhibits had to be chosen with great discrimina- 
tion and furthermore these exhibits had to be arranged so 
as to form à real whole. At the Triennial Exhibition in 1936 
M.B. displayed the exhibits, which were treated as so many 
elements of the whole, in a really accessible way. In this 
1951 Exhibition M.B.has stressed much more the concep- 
tion of the exhibition as a whole, displaying the exhibits in 
brilliantly illuminated curcular show cases that are rhythmi- 
cally spaced in an apparently neutral area. The result is an 
atmosphere of strict reserve, an excellent means for dis- 
playing high quality products. In spite of the partly justi- 
fied eriticisms levelled at this most interesting experiment, 
there can be no doubt that it is based on a conception cap- 
able of opening up new horizons in the realm of exhibitions, 


The Festival of Britain. South Bank Exhibition 269 
by Julius Posener 

This Exhibition, that has had an enthusiastic reception by 
the public, shows the potentialities of modern exhibitions. 
We must hope that some of its vitality will become appa- 


rent in the products designed for everyday life and in every 
sphere, 


The Swiss Werkbund Pavilion at the Basle Industries Fair 275 
Arch. Alfred Altherr, FAS, Zurich, with the collaboration of the 
graphic artists Armin Hofmann and Celestino Piatti of Basle 


This is the second time that the Swiss Werkbund has been 
able to have its Pavilion at the Basle Fair. The Pavilion has 


been executed with suecess on the whole and it is to be 
hoped that Fairs to come will have similar pavilions, 


Theo Eble : 278 
by Werner Schmalenbach 


Today we hear repeatedly that ‘abstract art is ab à dead- 


| end” as if it were still possible to think of progress as a kind: 


of straight, unending road, as our fathers did. And yet this 
erroneous ‘‘dead-end”” formula has something in it in the 
sense that abstract art is no longer a movement. The only 
question we need ask is which works are valid, whether 
abstract or not. We have seen too many programmes, not 
only in the sphere of art, to continue to reverence the 
precursors simply because they are the first. The same 
miracle is evident in Picasso and in Delacroix, in Ingres and 
in Mondrian; but the miracle is necessary. The abstract 
painter, Theo Eble, whose work is highly appreciated by 
Werner Schmalenbach, with his fellow-painter from Basle, 
Walter Bodmer, proves the falsity of the ‘‘dead-end”’ myth. 
For many people the term ‘‘abstract’’ conjures up visions 
of disagreeable and inhuman forms — something abstract im 
fact. Eble’s paintings seem designed to explode this pre- 
judice, Their charm and musicality are outstanding. In each 
the artist isolates à rhythm of the soul and paräphrases it 
in terms of forms and colours. To say that this is a game 
does not in the least lessen its value, because this is a serious 
game with no suspicion of bluff in it. The titles to the pain- 
tings, just like Eble’s art, spring from a domain somewhere 
between pure abstraction and purely human intuition; they 
are not titles, like Klee’s, so much as a means to enable the 
spectator to enter into the rhythm of each painting. Eble’es 
creations, more than any other production of abstract art, 
show that the joys dispensed by non-figurative painting 
are far from being aridly intellectual as people often think 
they are. Tt would be impossible to imagine anything less 
intellectual and more human than Eble’s art. — Theo Eble 
was born at Basle on June Ist. 1889. He was a pupil at the 
School of Applied Arts at Basle and from 1922-1925 studied 
at Berlin, mainly under Karl Hofer. He is teaching at the 
Basle School of Applied Arts since 1930. Exhibitions: Basle, 
Berne, Zurich, Berlin, Paris. 


Oskar Dalvit and non-figurative painting 283 
by Hans Friedrich Geist : 


O.D. was born at Zurich on March 11th. 1911. From 
1926-1928 he was a signwriter apprentice and worked as a 
graphic artist until 1936. In 1937 he began to take an 
interest in fine arts. 1938: journeys in France, Italy and 
Germany where he discovered Franz Marc’s work at Bene- 
diktbeuren. Returned to live in Zurich after 1940. Hans 
Friedrich Geist tells us how, on his way home after a jour- 
ney to various centres of art where the exhibitions had left 
him somewhat weary, he visited O.D.s exhibition at 
Cologne, his interest awakened by the name of Zurich. He 
was well rewarded by a genuine pictoral presence, which, 
fortunately, had no affinity with the too loud programme 
announcements of our days. For H.F.G., O.D’s greatest 
talent is in his surmounting the individual to approach an 
objective transcendancy in his painting. H.F.G.attempts 
to be more precise: “The visible is transposed into the realm 
of the invisible so that the essence of this visible may be 


saved — then it is given back to the world, thus transformed. 
into this essence of itself that is genuinely valid from the . 


point of invisibility”. Each work begotten in this way exists 
in ‘its own right, while at the same time it attests the pan- 
theistic acceptance of an artist whose entire being RE 
to complete identification with the great All: 
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Ehrentreppe des Palazzo d’Arte, Sitz der Triennale. Neon-Raumelement von Fontana; Keramik- 


plastik von Campi; Wandmalerei von Cassinari. Gestaltung der gesamten Eingangspartie : 
L.Baldessari, Architekt; Mitarbeiter : M.Grisotti | Escalier d'honneur du Palais de l’ Exposition | 
Staircase of honour of the Exhibition Building 


Ausstellungen 


Panorama des Formexperiments an der 9. Triennale von Mailand 


Von Maria Netter 


Unter den periodischen Ausstellungen mit internatio- heute noch leicht mit der populären und im Klang des 
naler Beteiligung ist die Triennale die am wenigsten Namens 50 ähnlichen Biennale der Künste in Venedig 
bekannte. Vom grofen Publikum meist etwas schüch- verwechselt. AÏl das kommt nicht von ungefähr. Einmal 
tern mit einigen Fragezeichen versehen, wird sie auch verrät der Name «Triennale» nicht mehr, als daB diese 


D 
en 
SI 


Abteilung «Maf und Proportion» mit Büchern und Traktaten von 
Leonardo und Dürer bis Le Corbusier. Dokumentation: Carla Marzolr; 
Gestaltung von Arch. Gnecchi | Section «Mesure et proportion» | » Mea- 
sure and Proportion» Section 


Ausstellung in Abständen von drei Jahren abgehalten 
wird, anderseits ist das, was sie zu zeigen hat, — mo- 
derne Architektur, modernes Kunst#ewerbe und neues 
Gebrauchsgerät der Industrie — ein Gebiet, mit dem der 
moderne Mensch zwar sehr viel elementarer und ôfter 
zusammenkommt als mit der bildenden Kunst, dem er 
aber im allgemeinen weniger kritisch und aufmerksam 
gegenübersteht. Der MaBstab fehlt weitgehend. Auch 
das ist begreiflich, weil erst die Industrialisierung die 
Formgebung von Produkten der Architektur, des 
Kunstgewerbes und der maschinellen Herstellung zum 
Problem werden lieB. Und die Industrialisierung im 
modernen Ausmaf ist nun einmal noch nicht so alt wie 
die Übung des Menschen, zu malen und plastisch zu 
formen. Deshalb pibt es auch erst 9 Triennalen (seit 
1923), im Vergleich zu den 25 Biennalen der Künste 
(seit 1895) also verhältnismäfig wenig, und deshalb 
spielt auch auf diesem internationalen Treffen das Er- 
klärenwollen — der Hinweis nicht nur auf das Ausstel- 
lungs-Objekt als solches, sondern auf die Problematik 
seiner Gestaltung und Herstellung — das Lehrhafte im 
guten Sinne also, eine so viel grôBere Rolle als auf der 
Biennale in Venedig. Was zur Folge hat, daf der Art 
der Darbietung an der Triennale eine sehr viel grôBere 
Bedeutung zukommt als an den zahlreichen Waren- 
messen, die jedes Jahr in aller Welt abgehalten werden. 
Während auf solchen Handelsmessen jeder einzelne 
Aussteller mit allen anderen um die Aufmerksamkeit 


258 


Abteilung Beleuchtung. Gestaltung: A.L. & P.G.Castighionti | Sec 
Eclairage | Lighting Section Photos: Farabola, Mù 


des Besuchers zu konkurrieren hat, kommt es bei einer 
Ausstellung des internationalen Formexperimentes we- 
niger auf das Hervorstechen des Einzelstücks an als auf 
den ausgewogenen Gesamtüberblick. Ja, es kommt ei- 
gentlich darauf an, das Einzelne im Gesamten einzuord- 
nen, d.h. die neue Form nicht nur um ihrer selbst oder 
um der Lust am Formalismus willen zu zeigen, sondern 
um ihrer sinnvollen Existenz «an ihrem Ort» willen. 


Da die Italiener das kônnen, haben sie schon oft be- 
wiesen. Man hat in ihren Ausstellungen ja immer be- 
sondere Freude an dem ausgesprochenen Sinn für das 
Funktionieren der Dinge, nicht nur für die Funktion 
der Maschinen, sondern auch für die der dekorati- 
ven Elemente. An der 9.Triennale zeigen sie ihre be- 
neidenswerte Fähigkeit, lebendig auszustellen, mit be- 
sonderer Bravour und Eleganz. Nicht umsonst treten 
die Architektur und mit ihr die Architekten hier so 
dominierend auf. Denn was diese Ausstellung als Gan- 
zes so lebendig macht und ihren Besuch zu einem so er- 
frischenden Ausflug in bekannte und unbekannte Rei- 
che der modernen Lebensgestaltung, das ist die Tat- 
sache, daB man in 1hr emmal nicht nur an Wänden 
entlang und um Stände und Objekte herum geführt 
wird, sondern in geformte Räume hinein und von emem 
Raum in den anderen. Mit anderen Worten: daf diese 
Ausstellung fast in jedem ihrer Teile plastisch im 
Raum, also architektonisch, disponiert wurde. 


él Mo à es à | 


SPONSOR TE 


Dieser Bewegungsimpuls in der räumlichen Gestaltung 
setzt amüsant und dekorativ schon in der von Luciano 
Baldessarri entworfenen Emgangshalle ein. « Anziehend » 
durch die trichterformige Proportion, ist sie zugleich 
ein kühner und gelungener Versuch, die organische 
Synthese von moderner Malerei und Plastik mit der mo- 
dernen Architektur herbeizuführen. Abstrakte Bilder 
hat man im Muster des Bodenbelags unter seinen Fü- 
Ben, und die Formen der vegetativen modernen Plastik 
sieht man über sich in den Beleuchtungskôrpern und 
Lichtôffnungen der Decke. Nicht Graphiker oder In- 
nenarchitekten haben sie entworfen, sondern Maler und 
Bildhauer (Bodenbelag: Soldati, . Beleuchtungskôrper : 
Fontana). Welch neuer Beweis für die lebendige und 
unbefangene Art, mit der man in Italien mit moderner 
Kunst leben kann, liegt in dieser dekorativen Anwen- 
dung und in der Zusammenarbeit von Architekten und 
freien Künstlern! Anziehend und reizvoll ist auch die 
riesige leuchtende Schlange aus Neonrôhren, die wie ein 
neuer SprôBling aus der Familie der Drahtplastiken im 
Treppenhaus hoch über einem hängt. DaB hier die 
technische Erfindung zum schôpferischen Formimpuls 
führte, während die begleitenden Wandmalereien und 
Reliefplastiken eher das trübe Bild allgemeiner Form- 
losigkeit bilden, kônnte zu Fehlschlüssen führen, würde 
man nicht in anderen Abteilungen auf dekorative Ele- 
mente stoBen, die sich nicht nur aus der nahen Bezie- 
hung des Italieners zu allem, was mit Maschinen und 
Technik zusammenhänegt, erklären lassen. Wie sie die 
Erzeugnisse ihrer Glashütten placierten — auf einer ge- 
deckten, zum Grün des Parks sich ôffnenden Galerie 
an der Rückseite des Ausstellungs-Palazzos —, wie sie 
das technisch Konstruktive der neuen Lampen durch 
Girlanden aus gläsernen Kugeln belebten — wie sie 
anderseits wieder fast geometrisch streng die schône 
Abteilung über MaB und Proportion aufbauten — all 
das zeugt nicht nur von Experimentierlust, sondern 
auch von reicher Phantasie und starkem Formgefühl]. 


Leider läfit sich das nicht von der in künstliches Kir- 
chendunkel versenkten Abteilung kirchlicher Kunst sa- 
gen, wo Glasfenster und die aus emem Wetthewerb 
hervorgegangenen Entwürfe für neue Türreliefs und 
Skulpturen am Mailänder Dom gezeigt werden. Viel- 
leicht waren die Wetthewerbsbestimmungen oder gar 
die historische Vergangenheit selbst den Künstlern im 
Wege, etwas Neues und Lebensvolles zu schaffen. Der 
gequälte Historizismus dieser Arbeiten läfit sich ohne 
Kenntnis der Vorgeschichte des Wettbewerbs nicht er- 
klären. Auf jeden Fall wirkt die ganze Abteilung hier 
wie ein Fremdkôrper. Denn gerade das gesunde und 
kritische Verhältnis zur Vergangenheit ist einer der 
sympathischsten Züge der Triennale. Er wirkt sich po- 
sitiv aus in der retrospektiven Darstellung der Geschichte 
der internationalen modernen Architektur — in einem 
Raum, der durch die Aufteilung der Wände in farbige 
Flächen schon das Bekenntnis zu Mondrian als dem 
Vater der modernen Proportion enthält —, und er ist 
ebenso erfreulich in der Abteilung, die in riesig ver- 
grôBerten Photographien (die durch ihre Aufstellung 
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Abteilung Plastikstoffe. Gestaltung: Arch. Mangiarotti und Valenti | 
Section Matières plastiques | Plastics Section 


wiederum eine sehr intensive Raumwirkung erzeugen) 
das Problem der ungesunden, sonnenlosen und also sa- 
nierungsbedürftigen Altstädte darstellt. Man freut sich, 
wie sauber und unsentimental hier einem für den italie- 
nischen Touristenverkehr so wichtigen Element — dem 
Malerischen des Verlotterten — der Abschied gegeben 
wird. Demgegenüber steht die moderne Stadtplanung 
unter dem Zeichen ziehender Wolken und blühender 


Küche und EfBplatz aus kombinierbaren Kasteneinheiten des Waren- 
hauses La Rinascente Mailand | C'uisine composée de casiers-types, Grand 
Magasin La Rinascente | Kitchen and dining area made of cupboard units 


bio 


és sé sé 5 5 HG 


PL 


Fla 


fc 


Department 0 
Pavilion 


wed 


S 


tion du Verre 


ède 


Sec 


Zzz0 


Pavillon de la Su 


= 
© 
y 
= 
F3 
Lens | 


Jgio 


AR 


€ 


jt Gat 


: Menghi und 


Architekt: Beni 


Architekten 


lung Glas. 
te ilung Schiweden. 


I] 


Î 


À 


Bäume. Mit Plänen, Photographien, Modellen und vor 
allem mit dem grofSangelegten Experimentierquartier 
OT 8 am Rande der Stadt wird die Stadtplanung aus- 
fübrlich dargestellt. Em paar Reihen Eimfamilienhäuser 
und der groBe zehnstockige Wohnhausblock von Archi- 
tekt Lingeri smd bereits fertiggestellt, während die 
Grünflächen, Parks und Gemeinschaftsbauten vorlaufig 
erst durch bunte Blechfahnen auf dem nahen Schutthügel 
verheiBungsvoll angekündigt werden. Von der Einla- 
dung, sich an diesem städtebaulichen Experiment durch 
Aufbau kleinerer, transportabler oder vorfabrizierter 
Häuser zu beteiligen, haben unter den ausländischen 


Nationen vorläufig nur die Belgier Gebrauch gemacht. 


Selbstverständlich wird hier nicht nur mit der Archi- 
tektur als solcher experimentiert. An vorderster Stelle 
steht die billige, schône und praktische Einrichtung. 
Das gelungenste und bewundernswürdigste Experiment 
führte dabei wohl das groBe Mailänder Warenhaus La 
Rinascente durch, indem es aufer Beratern auch eine 
Anzahl ausgezeichneter, frischer und schôn geformter 
moderner Serienmôbel für den Durchschnittskäufer zur 


Verfügung hält. Welche Lehre für unsere Warenhäuser ! 


Neben neuesten Büroeinrichtungen, einer Übersicht über 
Spitalbauten und einer etwas schwachen Abteilung über 
die Emrichtung des Schulzimmers gehôren zum Anzie- 
hendsten, was die Italiener zu zeigen haben, die Fülle 
neuer Formen und Gegenstände aus plastikähnlichen 


Kunststoffen und die geschmackvollen Textilien. Mit 
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Willon der Vereinigten Staaten von Nordamerika, eingerichtet vom Museum of Modern Art, New York. Bau: Architekten L.Belgiojoso, E. Peressutti, 
Mogers, Mailand | Pavillon des Etats-Unis | American Pavilion 


der Keramik steht es nicht so gut, obschon man sich für 


eimige Dekors sogar Leonore Finis Mithilfe versicherte. 


Selbstverständlich stand den übrigen vierzehn Nationen 
nicht so viel Platz zur Verfügung wie den Italienern. Un- 
ter ihnen haben zweifellos die Amerikaner mit ihrer vom 
Museum of Modern Art zusammenpestellten, äuBerst 
anregenden Schau modernen Gebrauchsgeräts, in einem 
durchsichtigen Rundpavillon der Mailänder Architekten 
Belgiojoso, Peressutti, Rogers, am schônsten und am 
sinnvollsten ausgestellt. Ihnen folgen die Skandimavier — 
die Finnen vor allem mit herrlichem phantasievoll ge- 
formtem Glas, die Schweden ebenfalls mit Glas und die 
Dänen mit einer Kollektion schônen Silbers und etwas 
plumper Môbel. Halten sich bei ihnen die beiden Aus- 


stellungs-Typen Warenmesse und Experimentierschau 


Pavillon der USA aus Holz und Glas mit exzentrischem rundem Innen- 
hof, nach welchem das Dach leicht ansteigt | Pavillon des Etats-Unis | 


American Pavilion 


Grande fresque de Fernand Léger dans le pavillon français | Mural by Fernand Léger in the French section 


die Waage, so haben sich Deutschland und Osterreich 
emdeutig dazu entschlossen, môglichst viel Erzeugnisse 
ihrer Industrie und ihres auf Export emgestellten Kunst- 
handwerks zu zeigen. Die Holländer haben sich leider 
mit einer Erimnerungsschau an die Grofitaten ihrer 
Architekten seit Beginn des Neuen Bauens (de Stjl) be- 
gnügt; die Spanier gar brachten hauptsächlich Folk- 
loristisches, was kaum geeignet war, einen Überblick 
über das heutige Bauen und Schaffen von Kunstgewerbe 
und Industrie zu geben. Hätte Portugal, das auf dem 
Gebiet des Siedlungsbaues Bedeutendes zu zeigen hat, 
sich beteiligt, wäre die spanische Ausweich-Darbietung 
wohl mehr aufgefallen. Über die vôllig miBglückte Aus- 
stellungssymbolik der «gipsernen Faust» bei den Bel- 


giern sei erlaubt, milde hinwegzugehen. Die Franzosen 


Wandmalerei von Fernand Léger im franzôsischen Pavillon, 10X 5 Meter® im Vordergrund Wiederaufbauwmodell des Hafengebietes von Toul 
Photo: Farabola, Mi 


hatten da bei der Sichtharmachung des Aufbauwillens 
(der Stadt Toulon) eine entschieden glücklichere Hand, 
als sie einem auferordentlich schônen und kraftvollen 
Wandbild Fernand Légers diese Aufgabe übertrugen. 
Als interessanten Versuch, eine neue, dem experimen- 
tierenden Wesen der Triennale entsprechende Ausstel- 
lungsform zu finden, durfte man schlieSlich auch die 
Schweizer Abteilung ansehen, die Architekt Max Bill im 
Auftrag des Departements des Innern aufgebaut hatte. 
Es war eme Idee, die — vielleicht etwas auf Kosten des 
Ausstellungsgutes — doch grôBites Interesse und Bewun- 
derung fand. «Sie werden sehen», erklärte einer der 
italienischen Ausstellungsarchitekten, «auf der näch- 
sten Triennale wird man die Trommel-Vitrinen gar 
nicht mehr zählen kôünnen.» 


Abteilung Ital. Stadtbau, Altstadt- 
sanierung, GroBphotos in bewuft ma- 
kaber gestaltetem schwarzem Raum. 
Architekten: Astengo und Bonfante | 
Section de l'urbanisme italien, assai- 
nissement des taudis | Italian Section 
of Town Planning (Slum clearance) 


Fototecnica Publifoto, Milano 
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hnquartier TQS in Mailand. Laubenganghaus 1950/51, Westansicht. Architekten: P.Lingeri und L.Zuccoli | Immeuble à galeries ouvertes, 
de ouest. Quartier experimental de la Triennale | Block of flats with open corridor access. The Experimental Neighbourhood Unit of the Triennale 


Das Wohnquartier QT 8 und die Triennale von Mailand 


Das Projekt für dieses umfassende Stadt- und Wohn- 
bauprojekt wurde erstmals an der Triennale 1947 ge- 
zeigt; es trâägt deshalb den Namen «Quartiere Speri- 
mentale della Triennale di Milano — OT8». Die Ver- 
fasser sind die Architekten P.Bottom, E.Cerutti, 
V.Gandolf, M.Morini, G.Pollini, A.Putelll und M. 
Pucci (Mitarbeiter). Kurz nach der Triennale 1947 
konnte mit dem Bau der ersten Eimheiten begonnen 
werden. Heute steht ein elfgeschossiger Laubengang- 
Hochhaustyp fertig da, der zusammen mit den übrigen 
fertigen und bereits bewohnten Bauten einschlieBlich 
des von Belgien gestifteten Emfamilienhauses während 
der diesjährigen Triennale besichtigt werden konnte. 
Der für 18000 Menschen bestimmten Quartiereinheit 
hegt der Grundgedanke der differenzierten Bebauung 
— miedrig, mittelhoch, hoch — zugrunde. Über das 70 
Hektaren umfassende Gelände sind in bestimmten Ab- 
ständen Schulen, Läden und andere soziale Bauten ver- 
streut. Ungefähr in der Mitte soll ein eigentliches Quar- 
tierzentrum mit einem Bürohochhaus entstehen, der 
soziale und kulturelle Kern der Gesamtanlage. 


Das Projekt OT8 ist ein Teil des Wiederaufbau- und 
Erweiterungsplanes der Stadt Maïland, die das nôtige 
Gelände zur Verfügung stellte. Die praktische Durch- 
führung erfolgt unter Mitwirkung verschiedener kom- 
munaler, regionaler und staatlicher Institutionen, so 
des Ministeriums für Offentliche Dienste, desjenigen 
für Nachkriegshilfe, des Lombardischen Institutes für 
Offentliche Dienste u.a.m. Die ersten Einheiten mit 
ungefähr 1 400 Räumen wurden gemäf dem INA-CASA 
Plan (Wiederaufbauplan von Minister Fanfani) unter 
finanzieller Mitwirkung des Maïländischen Arbeiter- 
und des Italienischen Angestellten-Wohnbauverbandes 


geschaffen. 


Selbstverständlich dient das ganze Unternehmen dazu, 
nicht nur in planlicher, grundriflicher, sondern auch 
in bautechnischer Hinsicht neue Wege zu gehen und 
allerhand Experimente zu unternehmen. In allem ein 
hôchst bewunderungswürdiges, groBzügiges Unternch- 
men, das den italienischen Wiederaufbauvwillen aufs 


emdrücklichste vor Augen führt. AT 


Modell der im Entstehen begriffenen Quartiereinheit TQS in Mailand, Westansicht. Architekten: P.Bottoni, E.Cerutti, V.Gandolfi, M.Mori 
G.Pollini, AÀ.Puetelli, M.Pucci (Mitarbeiter) | Vue prise de l’ouest de la maquette du Quartier experimental de la Triennale | West view of the mo 


of the Experimental Neighbourhood-Unit of the Triennale 


Gesamtplan der Quartiereinheit TQS. Beispiel differenzierter Bebauung für 18000 Einwohner. Die Bauten mit Schlagschatten sind bereits fertig a 
zum Teil bewohnt | Plan d'ensemble du Quartier experimental QTS pour 18000 habitants. Les immeubles marqués d’ombres sont déjà exécu 
Immeubles de types divers, de la maison pour une famille au building. Centre civique près du gratte-ciel pour bureaux | General lay-out of 
Triennale Neighbourhood-Unit with accommodations for 18000 people. The central core is marked by the office sky-scraper. The shaded buildi 
are already completed 


1 Sozialer Wohnhochbau 4 Kirche und Kirchgemeindehaus A  Kinderheim, Horte AC Jugendhaus (internatior 
2 Kino 5 Restaurant S  Elementarschule N  Lebensmittelläden 
3 Offentliche Verwaltungsbauten 7 Autogarage CP Vorfabrizierte Häuser NN Bedarfsartikelläden, Ma 
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neuble à étages multiples, vu du sud | Multi-story apartment block, south elevation 


T'ypischer Wohnungsgrundril 
1:200. Die Wohnung liegt zur 
besseren Absonderung 3 Stufen 
hôher als der Laubengang | 
Plan-type d’un apartement de 
2 pièces | Typical plan of 
room apartment 


mdpavillon beim Laubenganghaus von Arch.P.Bottoni. Heute Aus- 
lungsbau, später Spielhalle der Kinder. Trümmerschutthügel mit 
bigen Dreiecken geschmückt | Pavillon d'enfants près du grand 
euble | Circular pavilion for the children of the multistorey block 


iheneinfamilienhäuser 1949/50. Architekten : Villa und Tevarotto des Architekturbü Tstituto Casa Popolare di Milano. Ansicht von Südosten | 
é jardin avec maisons pour une famille | One family terrace hous 


Ausstellungsraum mit den innen beleuchteten Trommelvitrinen mit Blick in den Vor- und Leseraum | La salle d'exposition avec ses vitrines tambour 
au fond, la salle d'entrée et de lecture | The exhibition room with circular show cases and the entrance and reading room in the background 


Der Schweizer Pavillon an der 9. Triennale in Maïland 1951 
Ausstellungsarchitekt: Max Bill SWB, Zürich 


Die schweizerische Abteilung an der diesjährigen Trien- 
nale stand wie in früheren Jahren unter dem Patronat 
des Vorstehers des Eidg. Departementes des Innern, des 
Herrn Bundesrat Dr. Ph. Etter, und der Eidg. Kommis- 
sion für angewandte Kunst. Mit der Durchführung wurde 
der Schweizerische Werkbund betraut, der seinerseits 
Max Bill zum Architekten und Gestalter der Abteilung 
ernannte. Ihm zur Seite stand während der Vorberei- 
tungsarbeiten die SWB-Ausstellungskommission. 


Die Ausstellungsidee 


Bill zeigt mit seiner Arbeit erneut, daf es bei einer 
Ausstellung von Qualitätsprodukten im Prinzip auf 
zwei Dinge ankommt: Einerseits auf die nach strengen 
Gesichtspunkten aussewählten Gegenstände und ande- 
rerseits auf die besondere Art und Weise ihrer Darbie- 
tung. Die letztere hat nicht nur den einzelnen Gegen- 
stand zu seiner vollen Wirkung und Geltung zu brin- 
gen, sondern soll auch als Mittel visueller Vermittlung 
dem Gesamtziel der Ausstellung sinnhaften Ausdruck 
verleihen. Bewuft wurden daher hier die das heutige 
Ausstellungswesen in so hohem Mae beherrschenden 
Elemente des Spielerischen, Unwesentlichen, Über- 
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instrumentierten ausgeschaltet. Der Besucher betritt 
im Schweizer Pavillon eine Atmosphäre der Strenge 
und zurückhaltenden Ruhe und des Anspruchsvollen, 
Merkmale, die vor allem der Ausländer mit unserem 
schweizerischen Schaffen in Verbindung zu bringen 
gewohnt ist, wobei er allerdings im vorliegenden Falle 
eme vielleicht etwas einladendere Geste erwartet hätte. 


Die im diesJährigen Schweizer Pavillon verwirklichte 
Ausstellungsidee ist neuartig und derart emprägsam, 
daB es zu ibrer Erklärung nur weniger Worte bedarf. 
Nachdem Max Bill in der ebenfalls von 1hm gestalteten 
Abteilung des Jahres 1936 das Ausstellungsgut zum 
leicht sichtharen und integrierten Bestand der Gesamt- 
anlage gemacht hatte, entschloB er sich dieses Jahr zu 
einer diametral gegensätzlichen Grundkonzeption. Das 
Ausstellungseut wird nicht im üblichen Sinne auf den 
ersten Blick überschaubar gezeigt, sondern in rhyth- 
misch im Raume verteilten freistehenden Trommel- 
vitrinen gewissermaBen versteckt, so daB es erst bei 
näherem Herantreten entdeckt wird. Nach der ersten 
Überraschung beim Betreten des scheinbar «leeren» 
und dunkeln Raumes wird der Besucher von den hell 
ausgeleuchteten und verschieden groBen Trommel- 


En 


vitrinen unmuttelbar angezogen, um darin die nach 
strengen Gesichtspunkten ausgewählten und mit gro- 
Bem Geschmacke angeordneten Stoffe, Uhren, Schmuck- 
sachen, Keramiken, Spielzeuge, Präzisionsinstrumente 
in Ruhe betrachten zu kônnen. Diese Idee und der schein- 
bar tote Raum werden also erst von dem Momente an 
lebendig und faBbar, da sich die Besucher in ungezwun- 
gener Weise um die Trommeln gruppieren, da ihre 
Gesichter aufleuchten und sich Gespräche über das 
Ausgestellte entwickeln. In dieser Beziehung vermit- 
ten die Abbildungen ein unwirkliches Bild: Gegen- 
stand und Besucher, diese beiden wichtigsten Elemente 
einer Ausstellung fehlen. Nun ist ohne weiteres einzu- 
sehen, wie anziehend und erlôsend diese neuartige Aus- 
stellungskonzeption auf den Besucher wirken muf, der 
bereits zahlreiche und meistens überladene und gra- 
phisch überinstrumentierte Abteilungen durchschritten 
hat. Die Grundsätzlichkeit der Idee und ihre konse- 
quente gestalterische Durchführung hinterlassen, wie 
Beobachtungen und AufBerungen deutlich zeigten, einen 
nachhaltigen Eindruck, der sich unmuttelbar auf das 
Ausstellungseut überträgt und damit dem schweizeri- 
schen Qualitätsschaffen wie beabsichtigt volle Aner- 


kennung einträgt. 


Beim Betreten der Schweizer Abteilung gelangt der 
Besucher zuerst in den Vorraum, der im Gegensatz zum 
Hauptraum erleuchtet und weiB gehalten ist. Auf dem 
in schônen Hôlzern ausgeführten formstrengen Tisch 
und Gestell liegen Bücher und Publikationen ausge- 
breitet. An den Wänden hangen technisch makellose 
GroBphotos von Gegenständen aus Wissenschaft, Tech- 
nik und Kunst, gleichzeitig Zeugnis vom hohen Stand 
der schweizerischen Photographie ablegend. Auch hier 
werben also nicht nur die ausgestellten Gegenstände, 
sondern auch der architektonische Rahmen für ein und 
dieselbe Idee. 


Diese beabsichtigte Wirkung des eimzelnen Gegenstan- 
des und des Gesamtrahmens auf den Besucher ist un- 
bestreitbar; zahlreiche AuBerungen von verschiedensten 
Seiten bestätigten sie. Darüber hinaus weist Bill dem 
modernen Ausstellungswesen neue Wege. Das soll nicht 
etwa heiBen, daS der architektonische Rahmen wichti- 
ger sei als die Ausstellungssesenstände. Doch ist der 
architektonische Rahmen von grundlegender Bedeu- 
tung für das Ausstellungsziel. Seine Unterschätzung oder 
vôllige MiBachtung bedeutet einen Verzicht, was zum 
Beispiel für die konzeptionslosen Abteilungen Finn- 
lands und Schwedens zutrifft. Dort begnügte man sich 
damit, die Gegenstände von nebenbei bemerkt, nicht 
durchgehender Qualität auf môglichst ungestaltete 
Weise wie etwa in eimem Verkaufsladen zur Schau zu 
stellen. Einen ähnlichen Weg beschritten auch die Ame- 
rikaner, jedoch innerhalb eines hôchst sympathischen 
architektonischen Rahmens, dem die Ausstellungslei- 
tung von Anfang an grôfite Aufmerksamkeit schenkte: 
Die Abteilung mit ihren vielen formschônen Gegen- 
ständen war in einem von den Mailänder Architekten 


Belgiojoso, Peresutti und Rogers entworfenen, im Park 


Industrietextilien | Textiles | Textiles 


Arbeitsgerät des Konstrukteurs | Les instruments du constructeur | The 
tools of the designer 


Uhren | Montres | Waïtches 


Ausstellungsplan 1:100 | Plan du Pawil- 
lon suisse | Plan of the Swiss pavilion 


Vitrine der Handwebstoffe, & 200 em 


Industrietextilien, & 200 em 
Spielwaren, & 100 em 


Keramik, 100 cm 
Werkzeug des Konstrukteurs, & 100 cm 


Uhren, @ 50 em 
Schmuck, @ 50 em 
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Gestell für Publikationen 
Photos 


am Wasser gelesgenen und äuBerst reizvollen gläsernen 


Pavillon untergebracht. 


Daf die eigenwillige Ausstellungsidee von Max Bill un- 
ter den Besuchern, zum Beispiel während der SWB- 
Tagung, Diskussionen auslôste, überrascht nicht. Tat- 
sächlich kKônnen — nicht etwa gegen die Idee an sich, aber 
gegen 1hre Anwendung — gewisse Eimwände erhoben 
werden. Es ist klar, daB bei der einseitigen und stark 
festéelegten Blickrichtung, die mit der Trommel in der 
vorliesenden Form zusammenhänpt, gewisse Gegen- 


stände, wie vor allem Keramiken und Präzisionsinstru- 


Eingangs- und Lesehalle 
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Ausstellungshalle 


mente, nicht zu ihrem Rechte kommen kônnen. Es ist 
nicht beabsichtigt, hier mit schulmeisterlichen Rat- 
schlägen aufzurücken, dies schon deswegen nicht, weil 
der Schôpfer des Schweizer Pavillons selbst zu gut weiB, 
wie sehr seine neue Idee entwicklungsfähig ist. Gerade 
darin liegt ihr groBer Wert. Sie warnt auch vor ange- 
stammten Routinen. In dieser Beziehung müôchte man 
nur wünschen, daf man sich auch bei unseren eigenen 
Inlandausstellungen vermehrt auf das Grundsätzliche 
und Wesentliche besinnen môchte, um den Auswüch- 
sen, die in den letzten Jahren da und dort zutage tra- 
ten, wirksam entgegenzutreten. de 


Der Eingangs- und Leseraum. Môbel nach Entwurf des Architekten. Boden in Marmorplatten. An den Wänden Photos formschôüner Gegenstänt 


Salle d'entrée et de lecture | Entrance and reading room Sämtliche Photos: Fototecnica Fortunati, Mill 


ell der Ausstellung am Südufer der Themse. Mitte links das neue Konzerthaus Royal Festival Hall. R.H.Matthew und J.L.Martin, Architekten des 
lon County Council | Maquette de l’exposition sur la rive sud de la Thamise. Au centre à gauche la nouvelle salle de concert | Model of the South 
& Exhibition. In the centre at left the Royal Festival Hall 


Festival of Britain. Die Ausstellung auf dem Südufer der Themse 


Von Julius Posener 


Das Fest der Jahrhundertmitte ist keine Wiederholung 
der Grofen Ausstellung von 1851. In dem von Joseph 
Paxton ganz aus Stahl und Glas errichteten Crystal 
Palace erôffnete damals England die erste Weltaus- 
stellung. Die gegenwärtige Schau wird vielleicht das 
Jahrhundert der Weltausstellungen abschlieBen. Sie ist 
nicht Wettstreit der Industrien vieler Länder, sondern 
Selbstdarstellung eimer Nation. Dies macht die Auf- 
gabe der Ausstellungsleitung ungleich schwieriger. 
Man mag zweifeln, ob diese Aufgabe im Rahmen einer 
Ausstellung überhaupt zu lôsen ist. Was man auf dem 
Südufer der Themse sieht, erinnert an ein mit grofBem 
Aufwand ausgestattetes Erziehungsbilderbuch, in dem 
ausgewählte Kapitel aus Wissenschaft, Industrie und 
Kunst mit allen Mitteln der Technik sehr anmutig ver- 
anschaulicht werden. Wo immer man steht und geht, 
ist das Auge aufs angenehmste unterhalten, und was 


man schlieSlich von der Ausstellang mit nach Hause 


nimmt, ist nicht nur Erinnerung an Ausgestelltes, son- 
dern auch an den Rahmen. Dabei scheint die Auswahl 
der Themen und der Gegenstände, die sie veranschau- 
lichen sollen, zuweilen etwas willkürlich. Zum Beispiel 
«Die neuen Schulen». England hat seit dem Kriege auf 
diesem Gebiet Hervorragendes und Neues peleistet; 
aber in dem Bau, der diese Leistung vors Auge führen 
soll, sieht man wenig mehr, als groBe Wandgemälde 
von sportlicher, bastelnder, zeichnender Jugend. Zwei 
Musterklassenräume müssen genügen, um anzudeuten, 
was bereits in Schulbauten wie denen in Stevenage und 
Lansbury Wirklichkeit geworden ist. Freïlich, der heï- 
tere, durchsichtige Ausstellungsbau selbst (Architekten : 
Maxwell Fry und Jane Drew) verkôrpert den Geist der 
neuen Schulen Englands. So ist es durchweg: Der Bau 
«Das Meer und die Schiffe» ist alles in einem, Werft, 
Promenadendeck, Maschinenraum, Landungsbrücke, 


in einer fesselnden Folge und Durchdringung von 
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Kuppelbau der Entdeckungen. Architekt: Ralph Tubbs. Rechts das Ausstellungssymbol «Skylon» der Architekten Ph. Powell und H.Moya | La Coulil 
de la Découverte; à droite le «Skylon», symbole du festival | The Dome of Discovery and the «Skylon» 


Räumen (Architekten : Basil Spence und Partner). Eine 
äuBerst reizvolle Fontäne aus selbsttätigen nautisch ge- 
formten Kippeimern (Richard Huws) täuscht Meeres- 
rauschen vor. Ein Schiffsmodell hängt in einer Kiste 
am Kran «fertig zum Verladen». Die Atmosphäre ist da; 
aber ich wüfte kaum zu sagen, wie viel oder wie wenig, 
ob Wichtiges oder Unwesentliches dort gezeigt wird. 
Dies ist, scheint mir, ein wesentlicher Charakterzug 
der Schau. Jemand sagte: «Süduferausstellung? Die 


Architekten haben sich einen guten Tag gemacht.» 


Und das war nicht leicht. Die Ausstellung steht im 


Themsebogen, recht im Herzen von London. Das ge- 
genüberliegende Ufer zeigt, von den Parlamentsgebau- 
den bis zur Kuppel von Sankt Paul, das glorreiche Ufer- 
panorama von London. Ein schônes Gelände, aber ein 
beschränkter Ausstellungsraum. Es sind zwei Trapeze 
zu beiden S$Seiten einer häflichen Eisenbahnbrücke, ein- 
gekeilt zwischen den Betonbôgen der Waterloo-Bridge 
und den massigen Bauten der Waterloo-Station und der 
County Hall. Das stromabwärts gelegene Trapez wird 
zudem beherrscht von der grofen Masse des neuen und 
hochinteressanten Konzertbaues (Architekten: R. H. 
Matthew und J.L.Martin). Die Modellphoto erweckt 


Die Halle der Entdeckungen im Rohbau. Stützen und Kuppel aus Alu- 
minium unabhängig von den betonierten Wandungen und Galerien | 


Kuppelbau der Entdeckungen und «Skylon» bei Nacht | La Coupole dei 
Découverte et le «Skylon » la nuit | The Dome of Discovery and the Skylo 


La Coupole de la Découverte en construction | The Dome of Discovery Copyright of the Architectural Revie 


at night 
under construction 


den Eindruck, als sei hier Bau an Bau in chaotischer 
Enge zusammengerückt. Unheïlspropheten sahen vor- 
aus, daf man die Ausstellung halbe Tage lang der 
andrängenden Menge würde verschlieBen müssen. Die 
Menge ist nicht ausgeblieben (90 000 Besucher an einem 
Tage); aber sie scheint sich auf den weiten Plätzen des 
Ausstellungsgeländes zu verlieren. Das ist das Ergebnis 
wobl überlegter Gesamtplanung (Hugh Casson und, für 
das obere Trapez, Misha Black). Drei grofe Pavillons 
sind eng an den «Kuppelbau der Entdeckungen» heran- 
gerückt, dessen leichte Tragekonstruktion solche Nähe 
erlaubt und zu malerischen Durchblicken Anlaf gibt. 
Ein vierter liegt an der Eisenbahnbrücke. So entsteht 
gegenüber dem Haupteimgang der Waterloo-Station em 
weiter Platzraum, erweitert durch den Blick über den 
FluB, von dem er nur durch den Schleier eines Wasser- 
spieles geschieden ist. Über diesem Platz schwebt das 
«Skylon», das Ausstellungssymbol, das besonders nachts 
mit seiner inneren Ausleuchtung das ganze Gebiet be- 
herrscht (Entwurf: Ph. Powell und H. Moya). 


Ein zweiter Platzraum ôffnet sich zwischen dem Haupt- 
emgang und dem Eimgang gegenüber der County Hall. 
Es ist die Anordnung der Piazza San Marco und der 
Piazzetta in die Formensprache unserer Zeit übersetzt. 
Die Raumanordnung im stromabwärts gelegenen Trapez 
ist weniger durchsichtig, aber nicht weniger erfolgreich. 
Vor dem grofen Saalbau endlich liegt eine Strandpro- 
menade (Ausstellung «Seaside») mit Zelten, Masten, 
die über den Fluf hinauslehnen und an denen Aus- 
sichtsplattformen angehängt sind (Architekten: Eric 
Brown und Peter Chamberlin). 


Die Ausstellungsbauten selbst sind nicht weniger gut in 
Erfindung und Durcharbeitung und konstruktiv inter- 
essant. Neben den schon erwähnten, scheint mir beson- 
ders gut gelungen «Das Land»: Eine Holzrampe führt 
in gebrochener Spirale um einen mächtigen Baum her- 
um. An den Wänden werden in schôn aufgeteilten 
Schaukästen die typischen Formationen, die Pflanzen 
und Tiere der Landschaften GrofBbritanniens gezeigt 
(Architekt: Brian O’Rorke). «Der Lôwe und das Ein- 
horn» stellt auf selbstironischer Weise die Quintessenz 
britischen Wesens dar und enthält Beispiele des Besten, 
was britische Hände in Kunst und Handwerk zu leisten 
vermôgen. Die Halle ist ein leichter Rahmenbau mit 
gebogenem Lamellendach und ist im Detail mit grofer 
Sorgfalt und Einfachheit durchgeführt. Das an den 
Traufen aufsebogene Dach und die gespaltenen Fübe 
der Stützen mag man bemängeln (Architekten: R.Y. 
Goodden und R. D. Russell). Mir scheint der beste Bau 
das Regatta-Restaurant zu sein (Architekt: Misha 
Black), ein leichter Stahlfachwerkbau am Themseufer, 
in dem ein für die Londoner neuartiges Spiel mit Ter- 
rassen, Galerien, Glaswänden, Gartenhof unter «Pilotis», 
weiten Ausblicken und interessanten Durchblicken er- 
folgreich verwirklicht worden ist. 


Die interessanteste Konstruktion ist natürlich der groBe 
Kuppelbau der Entdeckungen. Er besteht aus einer 
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ErdgeschoB des Kuppelbaus 1:1400. der Kuppel 105 m'| Rez-de- 
chaussée de la Cowpole, © 105 m | Groundfloor plan of the Dome of 
Discovery 350 ft. diameter 


Wasserspiel mit selbstiätigen Kippgefälen vor dem Bau «Meer und 
Schiffe». Bildhauer: Richard Huw | Fontaine composée de godets se 
vidant automatiquement | Automatic fountain in front of the «Sea and 
Ships» Pavilion Photo: Millar & Harris 
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Blick vom Eingang an der Waterloo- 
Station. Rechts Schirmwand gegen 
die Strabe aus bunten Zelttüchern und 
Stahlrohren in räumlichem Dreiecks- 
verband. Ing.: Ove Arup und Mit- 
arbeiter | Vue prise de l'entrée près de 
la gare de Waterloo | View from the 
Waterloo Station entrance. At right 
the screen of canvas and tubular steel 
construction 


Sportabteilung mit Turnplatz, auf 
dem periodische Vorführungen statt- 
Jinden. Architekten: Gordon und Ur- 
sula Bowyen | Le Pavillon du Sport; 
exercices en plein air | The Sport 
Pavilion and Ground 


Abteilung «Meer und Schiffe». Archi- 
tekten: Basil Spence und Mitarbeiter 
| Le Pavillon «Mer et Bateaux» | 
The «Sea and Ships» Pavilion 


Photo: Summersguil 
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sphärischen Kuppelschale aus Aluminium ; Aluminium- 
rippen (räumliche Fachwerke von dreieckigem Quer- 
schnitt) tragen Pfetten und Dach aus dem gleichen 
Metall. Die Rippen überziehen die Kuppelschale als 
dreieckiges Netzwerk. Sie ruhen auf einem Stahlring, 
der die Traufe bildet und von 48 Alumimium-Fachwerk- 
stützen getragen wird, die wieder einen umlaufenden 
Dreieckverband bilden. Unabhängig von der Kuppel- 
konstruktion ist die Konstruktion der Galerien, die von 
kräftigen Betonstützen auskragen. Die Aufenhaut bil- 
den zwei eimander durchdringende Kegelstümpfe, em 
umgekehrter aus Aluminium, der von einem stehenden 
Kegelstumpf von erheblich geringerer Neigung durch- 
drungen wird. Da dieser exzentriseh in der Kuppel steht, 
bildet die Durchdrmgung eme geneigte Ellipse. Die 
Galerie hegt oberhalb der niedrigen Seite dieser Ellipse : 
ein raumg#eometrisches Spiel von groBem Reiz. Das 
sphärische Element, das den AuBenbau beherrscht, wird 
allerdings durch die Galerien und die geneigte Ellipse im 
Inneren beinahe aufoehoben (Architekt: Ralph Tubbs). 


Die Ausstellung ist in zwei Umgängen geplant: strom- 
aufwärts «Das Land», stromabwärts «Die Leute». Das 
Publikum wird in beiden Ausstellungen, von Effekt 
zu Effekt, streng geführt, und die überdeutliche, zuwei- 
len überwitzige Art dieser Führung wird durch die 
Ausstellungstechnik verstärkt, von der schon die Rede 


war: Hier dreht sich was, hier leuchtet etwas auf, hier 
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«Regatta-Restaurant» vom Kuppelbau der Entdeckungen aus gesehen. Architekten : Misha Black, Alewander Gibson und Mitarbeiter | Le «Regatta 
vurant» | The Regatta Restaurant, seen from the platform of the Dome of Discovery Photos: Millar & Harris 


Inneres des «Regatta-Restaurants» | Intérieur du Restaurant | Interior of 
the Regatta Restaurant 


werden kleine Gegenstände zu grofiem Muster verei- 
nigt. Da und dort wird die Ausstellungstechnik zum 
Selbstzweck. Man môchte mit Hamlets Mutter sagen: 
«More matter with less art!» Die strikte Führung bricht 
indessen in beiden Zirkeln bald ab und macht, wie das 


bei dem ÜbermaB des zu Zeigenden nicht anders sein 
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kann, einer freieren Ordnung Platz. 


Die Schau «Heime und Gärten» ist für die Engländer 
von besonderem Interesse. Die gezeigten, voll emgerich- 
teten Wohnungen sind zwar nicht die, in denen die 
Briten leben, sondern solche, von denen die Innenarchi- 
tekten wünschen, da ihre Landsleute in 1hnen lebten. 
Natürlich ist es hochwichtig, daB diese Schau gezeigt 
wird, wie auch die neue Wohnstadt Lansbury im 
Hafengebiet als «Ausstellung lebender Architektur» 
der Wirklichkeit näher sein mag als die etwas laute 
Schau auf dem Südufer. Das Festival ist ja nicht als 


eine Selbstdarstellung, mit der man sich so ohne wei- 


teres zufrieden geben soll, gemeint, sondern vor allem 

* 1 ou | Hi “ } das des Briten in 2.T. : ) Eve ae: ge : ; 
Der Pavillon «Lüwe und Einhorn Lee dem das Leben de. 0 le Augenôffner. De Suduier zeigt, im Hérzen 
humoristischer Form dargestellt wird. Architekten: R.Y.Goodden und 


R. D. Russel | Le pavillon «Le Lion et la Licorne» | The «Lion and 
Unicorn» Pavilion Photo: L.Taylor, Copyright Architectural Design 


Londons, wie heiter, leicht und farbig die vieldisku- 
uerte neue Baukunst sein kann. Das Publikum ist von 
diesen Entdeckungen begeistert. Nun ist es Zeit, die 
Anwendung aufs tägliche Leben zu zeigen, und wir er- 


warten in den kommenden Jahren weitere und bessere 


Die Bilder, bei denen kein Photograph amgegeben ist, sind offizielle Lansburys und Ausstellungen guter und erschwingli- 
Aufnahmen des Festival of Britain cher Häuser und lebensnotwendiger Dinge. 


EfBraum in der Wohnung eines Musikliebhabers aus der Abteilung «Heime und Gärten». Architekt: Robin Day j Salle à manger de l'apparte 
conçu pour un amateur de musique | Dining area in the music lover’ s home from « Homes and Gardens» 


Ausstellungsraum, links die Sitenische mit Keramik, Schmuck, Publikationen | La salle d'exposition | The exhibition room 


Pavillon des Schweizerischen Werkbundes an der Mustermesse Basel 1951 


Architekt: Alfred Altherr BSA, Zürich. Mitarbeiter : Armin Hofmann, Graphiker FSG/SWB, Basel; 
Celestino Piatti, Graphiker FSGISWB, Basel 


Im Jahre 1949 hat sich der Schweizerische Werkbund 
— mit der von Max Bill aufoebauten Ausstellung «Die 
gute Form» — erstmals an der Schweizer Mustermesse 
beteiligt. Dank der finanziellen Unterstützung durch 
das Eidg. Departement des Innern und der Bereitschaft 
der Messe-Direktion war es gelungen, diese erste the- 
matische Sonderschau in den Rahmen der individuellen 
Produktenmesse zu stellen. Die Einsicht in die Notwen- 
digkeit derartiger unkommerzieller Veranstaltungen, 
die den Messebesucher auf die Formprobleme der 
handwerklich und industriell erzeugten Gebrauchsgüter 
aufmerksam machen, lieB den Wunsch wach werden, 
Sonderausstellungen dieser Art zu einer ständigen Insti- 
tution im Rahmen der Mustermesse zu machen. Vor 
allem aus finanziellen Gründen konnte an der Muster- 
messe 1950 der Werkbund nur in bescheidenem Ausmaf 
auf eimigen Tafeln die Entwicklung der Formgebung 


für einige wichtige industrielle Erzeugnisse darstellen. 


Wiederum mit der finanziellen Unterstützung des 
Eidg.Departements des Innern und der verständnis- 
vollen Haltung und aktiven Mitarbeit der Direktion der 


Schweizer Mustermesse konnte sich der SWB mit einer 
groBen Sonderschau an der diesjährigen Mustermesse 
beteiligen. Die Verhältnisse lagen, verglichen mit 1949, 
in dem Sinne günstiger, als dem SWB gegenüber dem 
Hauptgebäude, also im Mittelpunkt der Messe, Platz 


zur Verfügung gestellt werden konnte. 


Mit der Vorbereitung und Durchführung dieser Son- 
derschau, der das Thema « Form und Farbe» zugrunde 
gelegt worden war, wurde Arch.BSA Alfred Altherr 
betraut. Er stand nicht vor der Aufgabe, in einem 
gesebenen Raum eine Ausstellung aufzubauen, sondern 
zunächst einen Pavillon auf dem zur Verfügung stehen- 
den Areal zu errichten. So erfreulich dies in mancher 
Hinsicht war, so wemig wird sich dies in Zukunft aus 
finanziellen, ükonomisehen und Zeitpgründen wieder- 
holen lassen. Auf dem schmalen — durch die teilweise 
Kassierung des Grünstreifens vor den niedern provisori- 
schen Holzhallen gegenüber dem Haupteingang gewon- 
nenen — Areal errichtete der Architekt eine langge- 
streckte emräumige Halle. Ihr GrundriS führte zum 


Verzicht auf eine Rundgang-Disposition der Ausstel- 


Sitznische, zugleich Abteilung für Keramik, Schmuck, Publikationen | 
Le coin des publications, de la céramique et des bijoux | The publica- 
tions, ceramics and jewelery corner  Sämtliche Photos: À gefoba Basel 


Form und Farbe des Sportgerätes | Forme et couleur des accessoires de 
sport | Design and colour of sport equipment 


lung. Der Besucherstrom wurde in einer Richtung durch 
die Halle geführt. Für den Bau wurde eine leichte 
Stahlkonstruktion (System Metallbau Koller) gewählt. 
Die Längswände wurden aus Welleternittafeln errich- 
tet, die Giebelwände in Sichtmauerwerk aus Hunziker- 
Rohbaukalksteinen aufgeführt. Für die gewolbte, auf der 
Rückseite stark heruntergezogene Bedachung wurde 
Wellalumanblech verwendet. Der Eingang, durch em 
Vordach ausgezeichnet, wurde an die eme Ecke der 
straBenseitigen Länpsfront gelegt, der wemig betonte 
Ausgang ans andere Ende der Halle. Die dem Besucher 
zugewandte StraBenfront erhielt zudem einen winter- 
gartenartigen verglasten Ausbau. Offnungen über den 
Längswänden sorgten für die Querlüftung. Für den 
Boden der Halle kam ein Linoleumbelag auf Hart- 
pavatexplatten und Holzkonstruktion zur Anwendung. 


Die Ausstellung selbst, unter den Leitgedanken « Form 
und Farbe» gestellt, ist in der Werk-Chronik (Juni- 
Heft 1951) bereits gewürdigt worden. Die graphische 
Gestaltung und der Aufbau des Ausstellungsgutes 
wurden in Zusammenarbeit mit dem Architekten von 
den beiden Basler Graphikern Ærmin Hofmann und 
Celestino Piatti besorgt. Sie wuBten der hell und frisch 
wirkenden Halle durch die Art der Gliederung und 
durch die farbisgen Akzente eine heitere, lebensfrohe, 
dem Besucher sofort sich mitteilende Atmosphäre zu 
geben. Als keineswegs pedantisch in Erscheinung tre- 
tende MaBeinheit lag dem Aufbau der Gestelle, Text- 
und Phototafeln eme Quadratur von 50/50 cm zu- 
grunde. Sie trat vor allem in den Eisengestellen zu 
Tage, deren Felder entweder dem Ausstellungsgut, 
einer Tafel oder einfach einem Farbakzent vorbehalten 
waren. Es gelang so eine logische Gliederung des Aus- 
stellungsablaufes ohne jede Stellwand. 


Die einzelnen Ausstellungsgruppen — Spielzeug, Sport- 
gerät, Büroeimrichtung, Küchen-, Wasch- und Toilet- 
teneinrichtung, Haushaltgerät, Geschirr, Môbel, Tex- 
ülien, Lampen, kunstgewerbliche Eimzelstücke — waren 
lebendig aufgebaut. Sie boten eine ausgezeichnete 
Übersicht schlichter zeiteemäBer Gebrauchsgepen- 
stände in handwerklicher, vor allem aber industrieller 
Produktion. Daf ein derart vielfältiges und — von nur 
wenig Fragwürdigem abgesehen — gutes Gesamtbild 
anhand schweizerischer (und einzelner Lizenz-)Erzeug- 
nisse geboten werden konnte, berührte sehr erfreu- 
ich. DaB für eine derartige Ausstellung gerade im 
Rahmen der Mustermesse nicht ausschlieBlich Erzeug- 
nisse von Werkbund-Mitgliedern, sondern, vor allem 
bei den Industrieerzeugnissen, von so vielen Firmen als 
môglich mitberücksichtigt wurden, war im Himblick 
auf die zunehmende Gewinnung der schweizerischen 
Produzenten für eine verantwortungsvolle Formge- 
bung das einzig richtige Vorgehen. Wenn an der 
Sonderschau «Form und Farbe» nachträglich eme 
Kritik angebracht werden darf, dann nur die, daB 
der Architekt zunächst an den Pavillonbau selbst zu 
denken hatte, dann an die Ausstellungsgegenstände, 
deren Zusammenstellung gewiB die Hauptaufmerksam- 
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h und Farbe des Sitrmôbels | Forme et couleur du meuble | Form 
colour of furniture 


keit zu schenken war, und erst zuletzt an den Leit- 
gedanken, der deshalb notgedrungen etwas zu kurz 
kam. Die knappe theoretische Einleitung über Form 
und Farbe und die Aufschriften zu den einzelnen 
Gruppen vermochten dem Durchschnittsbesucher wohl 
zu wenig die entscheidende Bedeutung von Form und 
Farbe beim Gebrauchsgegenstand sinnfällig zu machen. 
Nach diesem dritten und grüfBten Versuch, durch 
den Werkbund im Rahmen der Mustermesse grund- 
sätzliche Sonderausstellungen thematischen Aufbaues 
über. bestimmte Probleme zu zeigen, stellt sich die 
Frage: was nun? Unbestritten hat sich erwiesen, daf 
derartige thematische Ausstellungen eine wichtige 
Funktion im Rahmen der Schweizer Mustermesse er- 
füllen. Es sollte môglich sein, sie zu einer ständigen 


Institution zu machen, wozu weiterhin die finanzielle 
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Beleuchtungskôrper mit quter Formgebung | Appareils d'éclairage de 
bonne forme | Lighting fixtures of good design 


Unterstützung des Eidg.Departements des Innern und 
die Bereitschaft der Messeleitung nôtig sind. Es wird 
Aufoabe der Ausstellungskommission des SWB sein, 
sich dafür eimzusetzen, daf hier Lôsungen gefunden 
werden. Sind die Sonderveranstaltungen des SWB eim- 
mal pgrundsätzlich zu einem integrierenden Bestand- 
teil der Schweizer Mustermesse geworden, dann stellt 
sich die Frage nach dem geeigneten, nicht jedesmal 
neu zu schaffenden Raum und schlieBlich die jedes Jahr 
neu zu beantwortende Frage nach einem tragfähigen 
Thema. Das Thema und die Art, wie es anhand der 
schweizerischen Produktion dargestellt werden kann, 
sind entscheidend für die zu erfüllende Mission, 
Produzenten und Konsumenten mit Grundfragen der 
Formgebung und der Umweltgestaltung vertraut zu 
machen. Willy Rotzler 
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Ansprache anläflich der Erüffnung einer Ausstellung von Werken des Künstlers 


in der Galerie d'Art Moderne, Basel 


Von Werner Schmalenbach 


Meine sehr verehrten Damen und Herren, 


Man hôrt seit eimiger Zeit immer wieder sagen, die 
abstrakte Kunst befinde sich heute im emer Sackgasse. 
Diese neueste Version einer ziemlich alten Polemik bat 
so viel Beifall gefunden und gehôrt heute selbst in mo- 
dernen Kreisen schon so sehr zum guten Ton, daf man 
sich bei AnlaB einer Malerei wie derjenigen Theo Ebles 
kurz damit befassen darf. In meinen Augen gibt es in 
der Kunst überhaupt keine Sackgassen. Wer so etwas 


behauptet, geht von der Vorstellung aus, daf die 


Kunstg#eschichte gleichsam eine fortlaufende Strafe ist, 
von der aus da und dort Sackgassen abzweigen, in die 
man unter Umständen geraten kann. Eine solche Vor- 
stellung entspricht einem hôchst banalen Fortschritts- 
glauben. Ich gebe zu, da dieser Glaube in anderm 
Sinne auch von vielen modern eimgestellten Menschen 
vertreten wird, wenn sie im VollbewuBtsein 1hrer Mo- 
dernität der Ansicht sind, die Kunst ihrem Ziele näher 
gebracht zu haben. « Die Kunst ist immer am Ziel», hat 
Wôlfflin pesagt, und man macht es sich allzu leicht, so 
etwas emfach als reaktionär abzutun. Mit Begriffen wie 
reaktionär und fortschritthich sollte man sich über- 
haupt meines Erachtens nicht zwischen Kunstwerken 
tummeln. In die gleiche Linie gehôrt das verbreitete 
Gerede von jener Sackgasse. Mit der Behauptung, die 
abstrakte Kunst befinde sich im einer Sackgasse, drückt 
man sich nur um die emzig wesentliche Frage: Was ist 
Gutes in diesem Stil geschaffen worden und was darf 
man ruhig der Vergessenheit überantworten? Ein Sul 
ist kein Eintopfoericht, &as man zuerst mit grôBerem 
oder gerimgerem Bebagen verschlingt, um es nachher 


samt und sonders zu vergessen. 


Indessen, wie an allen Irrtümern, ist auch an diesem 
lrrtum von der Sackgasse, in der sich die abstrakte 
Kunst befinde, ein Stückchen Wahrheit, Eines nämlich 
tifft zweifellos zu: die abstrakte Kunst ist heute keine 
Bewegung mehr. Als Bewepgung ist sie tot. Hierüber 
sollte man sich keinen Täuschungen hingeben, auch 
wenn man immer noch um Positionen zu kämpfen hat. 
SchlieBlich ist selbst der Kubismus, ja sogar vielerorts 
eine Kunst wie etwa die van Goghs heute noch umstrit- 


ten; aber niemand wird der Memung sein, daB das noch 
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immer künstlerische Bewegungen sind. GewiB wird die 
abstrakte Kunst auch heute mehr angegriffen als ge- 
schätzt. Aber sie ist s0 weit, da sie sich ruhig angreifen 
lassen darf; sie braucht micht selbst aggressiv aufzu- 
treten. Ihr bestes Argument sind einige bedeutende 
Schôüpfungen ; ihr schlechtestes Argument ist das «épater 
le bourgeois», mit dem man niemanden mehr ein- 
schüchtert. Es wirkt heute fatal, wenn man sich den 
heroischen Anstrich einer Avantgarde geben will. Was 
damals immerhin viel Lärm um etwas war, ist heute 
viel Lärm um nichts. Man kann sich, sofern man em 
wenig künstlerische Sensibilität und psychologischen 
Takt besitzt, nicht mehr hinstellen und Programme ver- 
künden. Das war môglich und notwendig vor dreifng 
Jahren, gut. Heute wirkt es lächerlich, wenn nicht ab- 
stoBend. Es g1bt nichts mehr zu proklamieren. Prokla- 
mationen, zumal vielgehôrte, smd unsern Ohren suspekt 
geworden. Es ist zu viel über uns hereimgebrochen, als 
daB uns groBe Worte noch beeindrucken kônnten; im 
Gegenteil, sie machen uns miBtrauisch und ablehnend. 
Es ist zu viel in den letzten Jahren und Jahrzehnten 
kolonnenweise hinter Fahnen marschiert worden, als 
daf man die Marschkolonne der Avantgarde mit ihrer 
abstrakten Fahne noch ernstnehmen kônnte. Wenn man 
sich umblickt, sieht man das avantgardistische Fahnen- 
wäldchen in weiter Ferne zurück. Pflanzt aber heute 
einer eine solche Fahne auf, dann denkt man traurig 
an das Bibelwort: «Hüte dich vor demen Freunden!» 


Diese nicht ganz freundschaftliche Haltung müssen wir 
heute — vielleicht leider — eimnehmen, wenn wir der 
abstrakten Kunst oder besser: abstrakter Kunst Kredit 
verschaffen wollen. Wir müssen uns zu einem vielleicht 
schmerzlichen, vielleicht sogar das persônliche Gewis- 
sen bedrückenden Schritt entschlieBen: wir müssen die 
Solidarität der modernen Kunst und innerbalb ibrer die 
Solidarität der abstrakten Kunst sprengen. Wir müssen 
uns von den vielen distanzieren, um den wenigen, auf 
die allein es ankommt, den gebührenden Kredit zu ver- 
schaffen. Denn die Qualität wird durch die Quantität 
in Frage gestellt. Man sollte nicht mehr sagen: Ich bin 
ein Anhänger der abstrakten Kunst, oder: Ich bin ein 
Anhänger des Surrealismus. Von berechtigten persün- 
lichen Vorlieben abgesehen, sollte es heute uninteres- 
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sant geworden sein, ob ein Künstler abstrakt oder 
surrealistisch malt, ob expressionistisch oder impressio- 
nistisch oder wie auch immer. Das sind heute alles be- 
reits Konventionen, historische Tatsachen, die als solche 
nicht wegzuleugnen sind und innerbalb derer es gilt, 
das Gute vom Durchschnitt zu scheiden. Nichts übri- 
gens ist in diesem Sinne lehrreicher und heïlsamer als 
ein Besuch der regelmäPigen Ausstellungen der «Réali- 
tés Nouvelles» in Paris. Da kommt der notorische An- 
hänger der abstrakten Kunst wahrhaftig auf seine 
Kosten. Den Anhänger der Kunst hingegen überkommt 
das grofe Grauen. Denn dort zeigt es sich, daf Natura- 
listen, Impressionisten, Expressionisten, Klassizisten 
allesamt in einem neuen Gewand wieder auferstanden 
sind : im Gewande der abstrakten Kunst. Ob man durch 
diese endlosen abstrakten Säle wandelt oder durch 
ebenso endlose Säle voller Stulleben, Landschaften und 
Akte — das eine ist so ôde wie das andere. Im einen wie 
im andern werden die paar Jaichthlicke durch die 
Masse von Durchschnitt und Abfall verdunkelt und 
gehen verloren. Hier wie dort die gleiche Stagnation; 
was aber nicht bedeutet, daf die abstrakte Kunst in 
der Sackgasse und am Ende ist, sondern nur, daS sie 
keine Bewegung mehr darstellt. Es kommt darauf an, 
die wenigen bedeutenden Erschemungen zu isolieren. 
Man hat sein pro-abstraktes Vorurteil — das auf der 
Gegenseite anti-abstrakte Vorurteile erzeugt und be- 
stärkt — erst dann überwunden, wenn man in aller Ehr- 
hichkeit keinen Unterschied der künstlerischen Aus- 


strahlung mehr sieht zwischen einem Picasso und einem 
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Delacroix, zwischen einem Klee und emem Corot, zwi- 
schen eimem Mondrian und einem Ingres. Ein guter 
abstrakter Maler ist nicht gut, weil, sondern indem er 
abstrakt malt; ebenso wie etwa van Eyck nicht ein. gro- 
Ber Maler war, weil, sondern indem er naturalistisch 
malte. Es ist em Wunder, wenn em Künstler Wunder- 
bares schafft. Das vergifit man, wenn man sich einem 
Ismus verschreibt, und zwar pilt dies für alle Ismen und 
für alle Stile. Das Wunder läfit sich aus emem Pro- 
gramm weder beziehen noch erklären; es offenbart sich 
da und offenbart sich dort, aber es wäre micht em Wun- 
der, wenn seine Ursachen auBerhalb seiner selbst lägen. 
Wenn in der abstrakten Kunst Mondrian em solches 
Wunder ist, dann ist er es nicht wegen der programma- 
tischen Reduktion der Bildmittel auf ein paar Linien 
und em paar Flächen, sondern trotz dieser unglaubli- 
chen Reduktion. Das gerade ist das Wunder. Soundso- 
viele haben es nach ihm versucht, haben geglaubt, mit 
ein paar Horizontalen und ein paar Vertikalen die 
ganze Kunstgeschichte zu überholen, haben die Parole 
von der «konkreten Kunst» auf ihre Fahne geschrieben 
und haben alle môglichen-und unmôpglichen abstrakten 
und konkreten Zeitgeister heraufbeschworen — aber 


nirgends, fast nirgends geschah das Wunder. 


Kommen wir nun aber endlich zu den Bildern von Theo 
Eble, von denen ich in aller Subjektivität zunächst ein- 
mal eingestehen môchte, daB ich sie sehr liebe. Und 
zwar seit zwei, drei Jahren. Damals hat Eble em paar 


Bilder gemalt, bei denen es mir schien, als sei er sich 


selbst über den Kopf gewachsen. Aber ich glaube, 
er hat mit seiner seitherigen Produktion bewiesen, daf 
er erst sozusagen in seine eigene Kopfeslänge hinemge- 
wachsen ist. Denn die Werke dieser letzten Jahre bilden, 
wie mir scheint, einen auBerordentlich beglückenden 
Beitrag zur abstrakten Malerei unserer Tage und zu- 
dem einen Beleg, daf das mit der Sackgasse nicht ganz 
stimmt. Denn gerade bei Eble hat man das Gefühl, als 
wären lang aufgestaute, lang gehemmte Energien plôtz- 
lich zum Durchbruch gekommen. Und wenn ich nun 
meine eigene Sympathie an dem messe, was es heute an 
künstlerischen ÂuBerungen gibt, und speziell in unserm 
Lande, dann bleibt es dabeï, daB in einer heutigen Zwi- 
schenbilanz aus Ebles künstlerischer Entwicklung ein 
hôüchst beglückender Moment festgelegt ist. Ich sage das 
alles bewuBt nach jener ganzen Voraussetzung über die 
Notwendigkeit, die Solidarität zu sprengen, Freunde 
fallen zu lassen, das Gute vom Durchschnitt zu schei- 
den. Wenn man ein wenig Umschau hält, dann rückt 
Basel mit seinen beiden abstrakten Malern Bodmer und 
Eble zweifellos an beachtliche Stelle. GewiB pibt es ein 
paar bekannte Namen, aber das bedeutet nicht viel. 
Denn die Institution des Künstlerruhms ist heute bank- 
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rott. Der Ruhm ist eine Frage des Kunsthandels und 
der Publicity geworden und damit monopolistisch an 
die paar groBen Kunstzentralen, ja fast ausschlieBlich 
an Paris gebunden. Ob heute einer emen Namen hat 


oder nicht, besagt gar nichts. 


Theo Eble ist also ein abstrakter Maler. Jeder wird 
zugeben, daB das noch nicht viel heifit; es ist eine Eti- 
kette, die nôtig ist, die aber selbstverständlich nichts 
über das künstlerische Wesen und den künstlerischen 
Wert aussagt. Wie viele Menschen stellen sich bei dem 
häBlichen Wôrtchen abstrakt etwas Unmenschliches, 
eben etwas Abstraktes vor. Ist denn Mozart nicht ein 
wunderbares menschliches Phänomen, obwohl er ein 
abstrakter Künstler war? Aber das «Wer Ohren hat zu 
hôüren, der hôürel» wird nun cinmal leichter befolgt als 
das «Wer Augen hat zu sehen, der sehel!». Vielleicht 
muf manu sich in diese Bilder von Theo Eble erst ein 
weni® hineinsehen. Man kommt sicher bald auf ihren 
menschlichen Ton. Mondrian etwa macht es uns viel 
schwerer. Wenig Menschen kônnen oder wollen es ver- 
stehen, wenn man ihnen in absoluter Ehrlichkeit ver- 


sichert, bei 1hm — Mondrian — von Bild zu Bild das Er- 


lebnis eines menschlichen Dramas zu haben. Ich sagte 
Ja schon, daB ich es selbst als em Wunder betrachte, 
daB ich es selbst kaum begreifen kann; aber es ist so. 
Bei Eble vernimmt man schneller und leichter den 
menschlichen Klang. Wer gutwillig ist, wird 1hn ver- 
nehmen, wer bôüswillig ist, ist eben bôüswillig. Ebles 
Bilder sind geradezu ein geeignetes Mittel, um Ver- 
ständnislose der abstrakten Kunst näher zu bringen: 
durch ihren Charme, durch ihren zugänglichen, gefälli- 
gen Rhythmus, durch die ausgesprochene Freundlich- 
keit 1hrer Haltung, durch ihre Musikalität, die fast 
noch ein wenig das Ohr berührt. Will man unbedingt 
nach den Grenzen dieser Kunst fragen, dann liegen sie 
eher in dieser menschlichen als in der abstrakten Rich- 
tung: in dem Sinne, daB es fast allzu leicht ist, mitzu- 
schwingen, vertraute psychische Rhythmen wiederzu- 
finden. Es ist keine herbe Kunst wie die Mondrians, die 
ihrerseits dabei aber wunderbare menschliche Wärme 
ausstrahlt, was man mir, wie ich befürchte, nicht glau- 
ben will. Man hat bei Eble den Eindruck, als ob der 
Künstler von Bild zu Bild in sich einen seelischen 
Rhythmus isoliert und dann mit Formen und Farben 
paraphrasiert. Es ist em Spiel mit Formen und Span- 
nungen,eimsehr menschliches, sensibles, ebenswürdiges, 
meist heiteres Spiel, das aber erst dadurch echtes Spiel 
wird, daf ein fühlbarer Ernst dahintersteht. Auch ein 
künstlerischer Ernst. Es ist Eble hoch anzurechnen. daf 
seine Bilder jedesmal wie die Überwindung einer Ar- 
beitsanstrengung wirken, wobei die Anstrengung aber 
wirklich überwunden ist und nicht, wie bei so vielen 
abstrakten und nicht-abstrakten Malern, der Arbeits- 
schweiB zurüeckbleibt. Die Arbeit ist in den Bildern ent- 
halten, aber sie ist vom Spiel gleichsam absorbiert. 
Nan kommt hier, selbst wenn man bôswillig ist, gar 
nicht auf den Gedanken, darin raffinierten Bluff zu se- 


hen; was bekanntlich in der Kunst unserer Zeit eine 
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verbreitete Erscheinung ist, seitdem der Kunsthandel 
im Bluff eine Absatzchance entdeckt hat. 


Erlauben Sie mir noch ein kurzes Wort zu den Bild- 
titeln. Es wird heute viel getitelt in der Malereï. Je weni- 
ger auf einem Bild zu sehen ist, desto mehr steht darun- 
ter. Begreiflich. Man sollte aber kein Vorurteil haben, 
weder pro noch kontra. Schon bei Klee hat man endlos 
über die Titel gehändelt — bis die Bilder eben schlief- 
lich doch mitsamt ihren Titeln in die Geschichte ein- 
gingen. Anderseits gibt es unter den modernen Malern 
verschiedene unerträgliche Titulatoren. Wenn man 
einen Künstler aufhängen will, findet man immer einen 
Haken. Und da man schon in der Schule lesen lernt, 
nicht aber sehen, dienen eben meistens die Bildtitel als 
willkommener Haken. Das wird man nun auch bei Eble 
versuchen. Seine Titel sind so wie seme Kunst: aus 
eimem Zwischenbereich zwischen Abstraktion und 
menschlicher Einfühlung. Sie wollen den Rhythmus 
aus einer menschlichen Analogie heraus bezeichnen. 
Sie sind nicht direkte Betitelungen, wie es etwa bei 
Klee trotz des assoziativen Charakters seiner Titel mei- 
stens der Fall ist. Sie wollen eher den zôgernden Be- 
schauer schneller in den Rhythmus des Bildes versetzen, 
indem sie zugleich die rhythmische Stimmung assoziie- 
ren, aus der das Bild entstanden ist. Das heiBt noch nicht, 
daB es Gebrauchsanweisungen sind und daB das Bild 
nicht ohne sie auskäme. Aber warum nicht ein solches 


freundliches Zuvorkommen gegenüber dem Beschauer? 


Im übrigen aber soll hier nicht vorgeschrieben wer- 
den, wie die Bilder von Theo Eble aufzufassen und zu 
genieBen sind. Nur dies eine, letzte Wort noch: Man 
sagt vielfach, die abstrakte Kunst sei eine Angelegenheit 
für Intellektuelle, wobei man sich unter einem Intellek- 
tuellen etwas sehr Herzloses vorstellt. DaB diese Kunst 


nichts mit Mathematik und Geometrie zu tun hat, das 
bestätigt nicht allein jeder Mathematiker, sondern das 
bewveist auch jedes dieser Bilder. Wer sich vorurteilslos 
dem bezaubernden Rhythmus dieser Bilder überläBt, 
mu fühlen, daB 1hr GenuB kein intellektueller ist. Wer 
es aber auch dann noch nicht füblt, der mu zur Kon- 
trolle den Künstler selbst betrachten; dann wird er 
vielleicht endlich überzeugt sein, daB eine Kunst wie 
diese keine intellektuelle Angelegenheit ist, sondern 
cine sehr natürliche Angelegenheit, eine sehr mensch- 
liche und eine sehr künstlerische. 


Biographische Notiz 


Theo EÉble wurde am 1.Juni 1899 in Basel geboren. Von 
1916 bis 1920 war er Schüler an der Allgemeinen Gewer- 
beschule Basel bei Kamüller, Albrecht Mayer und À. Fiech- 
ter. Es folgte 1922 bis 1925 ein Studienaufenthalt in 
Berlin, wo Eble Meisterschüler von Karl Hofer war. Er 
unternahim wiederholte Reisen nach Frankreich und Tta- 
lien. Seit 1930 ist er Lehrer an der Allgemeinen Gewerbe- 
schule Basel. Ausstellungen seiner Werke fanden in Basel, 
Bern, Zürich, Berlin und Paris statt. 


Oskar Dalvit und die ungegenständliche Malerei 


Von Hans-Friedrich Geist 


Im Frühjahr 1950 sah ich in Kôln die erste Ausstellung 
des Malers Oskar Dalvit, Zürich. Ich gebe zu: der 
Name der Stadt Zürich lockte mich, sie zu besuchen. — 
Ich war, aus verschiedenen Kunststädten kommend, 
ausstellungsmüde, vielleicht wieder emmal allzusehr 
in die Problematik und Fragwürdigkeit der Zeit ver- 
wickelt. Die vielfältigen Produktionen der « Ungegen- 
ständlichen» hatten mich enttäuscht. Ich fühlte voll 


inneren Unbehagens die groBe Gefahr des Subjektiv 
mus und wehrte mich gegen die doktrinären Ansprüche 
der späten Avantgardisten, weil alle Versuche dieser 
Art wieder auf eine Domestizierung der Kunst hinaus- 
zulaufen drohen. Vielleicht sind die Angehôrigen mei- 
ner Generation, die das Aufleben und Absterben so 
vieler «Richtungen» erlebt haben, etwas überempfind- 
Bch geworden gegen alles Programmatische und Theo- 
retische, weil sie erfahren muften, daf man um eines 
Prinzipes willen sehr schnell die Gebote des Lebens 
erst vernachlässigt — und dann vergewaltigt. Ich halte 
nach wie vor den deutschen, nun wieder mit so viel 
Gründlichkeit geführten Streit, ob gegenständlich, un- 
gegenständlich oder abstrakt, für vôollig überflüssig, 
wenn ein Kunstwerk nur die Kraft hat, mich in die 
tiefe Entzückung der Kontemplation zu versetzen. — 
Wir haben seit nahezu vierzig Jahren Kampf längst ein- 
gesehen, daf das Gebiet der ungegenständlichen Male- 
rei eine neue Region der bildenden Kunst ist, die dem 
Sichthbarwerden der inneren Ausdruckswelt des Men- 
schen dient, die die schwere Aufgabe hat, neue, absolut 
neue Wirklichkeiten zu schaffen, «Realitäten der Kunst», 
die — wie Paul Klee sagt — das Leben weiter machen, als 


daf 


es durchschnittlich scheint. Wir sind überzeugt, 


die dringende Sehnsucht unseres Jahrhunderts auf diese 
innere Ausdruckswelt zielt, daf daneben, ihr parallel 
gelagert, die andere Kunst, die die wirkliche Welt in- 
terpretiert, 1hr volles Recht behält, daB ihr die, erwei- 
terte Region der ungegenständlichen Welt nur nützen 
kann, indem sie die Bemühungen intensiviert und dazu 
beiträgt, ihre Werke mit den reimen Mitteln der Kunst 


zu verwirklichen. 


Weil das alles selbstverständlich ist, sollten wir etwas 
unbekümmerter sein. Wir haben vorerst keine neue 
Region zu erobern, keine ersten Landgewinne zu ver- 
teidigen. Wir haben die Region auszubauen und dafür 
zu sorgen, da die nachdrängenden Ansiedler und Kul- 
tivatoren 1hr Handwerk verstehen, da sie sich — aus 
ihrer eigenen erfüllten Mitte heraus — nunmehr in ihrer 
Arbeit mehr um den Menschen als um sich selber be- 
mühen, daf sie sich nicht wie Wildlinge gebärden, die 
so tun, als müften sie die längst gewonnenen Provinzen 
noch emmal revolutionieren. Uns überzeugt kein Sub- 
Jektivismus mehr, sondern nur die Leistung, die, vom 
Persônlichen ausgehend, ims Objektive vorstôBt, eben 
in die Transzendenz, die so viel Kontemplative Kraft 
besitzen mu, daf sie die geistigen und seelischen 
Sorgen, Nôte und Ângste des Menschen mildert, um 
ihn — gestärkt und zukünftig — erneut an das Wunder 


des sich wandelnden Lebe 


s hinzugeben. (Harmonie 
und Humanität 1m Persônlichen wie im Künstlerischen 
sind stets die Folge einer imneren Ordnung, eines inne- 
ren Einverständnisses, ein Fortschreiten vom Ich zum 
Du.) Diese Kraft kann von der ungegenständlichen Ma- 


lerei ebenso ausgehen wie von der kristallinen Kühle 


des Konstruktivismus. Sie wird im Werk eines Georges 
Braque ebenso offenbar wie in den späten Kompositio- 
nen Piet Mondrians. Nicht das Persônliche, das Einma- 
lige oder Zufällige interessiert, sondern — wie in Eliots 
«Familientag» — die Überwindung des Persünlichen 
zugunsten elmer allgemeinen, allen teilhaftigen Erfah- 
rung, die, uns im Kunstwerk, im Bild geformt, als ein 
innerlich zu Begreifendes fasziniert und uns zwingt, 
durch geistige Mitarbeit uns selbst und die uns um- 
gebende Welt «in Ordnung zu sehen und in Ordnung 


zu denken ». 


AI diese Voraussetzungen für die Region der ungegen- 
ständlichen Malerei erfüllt Oskar Dalvit. Das war das 
erlôsende Erlebnis semer Ausstellung in Kôln. Ich kann 
ohne Übertreibung sagen: das graphische und male- 
rische Werk Dalvits hat mich hoffen lassen. Hier ist ein 
abseitiger, vielleicht ein einsamer, ganz der Erfüllung 
seines Lebens und Werkes hingegebener Künstler be- 
müht, das Spielerisch-Intuitive, das Versuchhaft-Ein- 
malige, das allzu Persünliche zugunsten eines End- 
gültigen, zugunsten einer strengen Ordnung zu über- 
winden und nicht eher zu ruhen, als bis sein Werk zur 
Gestalt, zum Bild gereift ist, an dem jeder, der zu 
schauen vermag, der musikalisch dureh die Augen ist, 
teilnehmen kann, weil Stimmungen, Eimsichten und 
GewiBheiten, weil Geheim-Erfühltes der inneren Welt, 
Erlittenes und Erfahrenes zum Ausdruck kommt, das 
emer brüderlichen Mitverantwortung und Mitsorge 
um die transzendente Erhellung und Durchwärmung 
des Lebens diese überzeugende Selbstverständlichkeit 
verdankt. Sichthares wird in Unsichthares gehoben, 
um seine Wesentliches zu retten — und aus der Unsicht- 
barkeit wird es, in Gültiges verwandelt, ans Sichthare 


zurückgegeben. 


Das spürt man bei der Begegnung mit diesem Werk: 
Dalvit ist kein Artist, vor allem kein Doktrinär, son- 
dern ein Musiker, ein Dichter im wahrsten Sinn des 
Wortes und wie alle echten Dichter ein ganz Bescheï- 
dener, einer von denen, die zu warten verstehen, die 
— zunächst überschüttet und geblendet vom Kunst- 
betrieb der Zeit — sich allmählich zurückziehen, in 
ganz andere Richtungen hôren und lauschen, die — in 
sich und mit sich selber in Einklang gekommen — so- 
wohl im Abseits der Natur wie im Dasein des Menschen 
die stillen Stimmen zu vernehmen vwissen. die sich 
nicht aussprechen, die sich in den kleinen Gesten und 
Bewegungen, im Hingehen und Hinschauen, im Antlitz 
der Schlafenden, der Liebenden und Trauernden, in 
den Stunden der Ergriffenheit und Erschütterung 
kundtun — und die dennoch Stimmen sind und im Ge- 
heimniszustand die wirklichen Hoffnungen und Wün- 
sche, das echte Verlangen und Begehren, die seltene 
Wahrheit enthalten. 


Es ist immer wieder der Dichter, der Spät-Kommende, 
der Sich-Abwendende, der Sich-Besinnende, der die 
Fähigkeit hat, die stillen Stimmen der anderen Welt 


gleichsam in sich selber hineinzunehmen und sie in 


Sprache zu übersetzen, die nicht mehr nur seine Spra- 
che ist. Fast ziemt es sich nicht, einen solch Geduldigen 
zu loben, weil man Gefahr läuft, ihn in seiner Gebor- 
genheit inmitten des Lebens zu stôren — und doch 
kommt es meines Erachtens darauf an, im Lärm' der 
Zeit, im Aufrauschen der abstrakten Mode, im Ge- 
schrei der neunzig Prozent Mitläufer, die Jeden ver- 
laufenen Klecks, die Jedes sinnlose Strichgefüge für eine 
aufoestoBene Offenbarung ihres Unbewuften halten, 
die Abseitigen, die Verantwortlichen zu bezeichnen, die, 
denen es sich lohnt zu folgen. 


Wir sind des vielen eilfertigen Rühmens und Interpre- 
tierens ebenso müde wie der kuriosen Abgesänge altern- 
der Zeitgenossen. Es gibt leider mehr modernen Kitsch 
als nachgelassene Sentimentalität und Kkonservativ- 
verbrämtes bildnerisches Unvermôügen. Es lockt uns 
keme Verführung, kein superlativistisches Feuerwerk, 
kein hohes Lied auf Übermenschen. Uns lockt zuerst 
das Werk, die bildnerische Qualität des Werkes, dann 
erst die Person des Künstlers. (Solange noch die Per- 
sonen über das Werk gestellt werden, ist das Werk 
nicht die Mitte!) — So ist es bei Dalvits, Bildern: man 
vergift die Person. Man ist unmittelbar an sie hinge- 
geben wie an ein Stück Natur, in ihnen geborgen und 
zugehôrig. Man denkt, wie beim Erlebnis der Musik, 
der Architektur, in ihren Linien, Formen und Massen; 
man empfindet mit ihren Farben und-Klängen. Man 
fühlt sofort den Gewinn, obwohl man ihn nur schwer 
bezeichnen kann. Man ist vor diesen Bildern zugleich 
in sich und aufer sich. Man geht mit ihnen mit, man 
schaut in die gleiche Richtung und spürt, daf Weg und 
Ziel sich im Gehen selber finden. Man geht wie durch 
Geschützt-Unterirdisches, in dem es hofft, keimt und 
drängt. Man fühlt im voraus die Erlôsung des kom- 
menden Lichtes. — Das Hoffnungsvolle und Zukünftige 
in diesen Bildern nährt sich aus keinem festumrissenen 
Credo. Es strômt hervor aus einer pantheistischen Hin- 
gegebenheit an die Schôpfung, aus einer mythischen 
Einordnung des eigenen Seins zwischen Natur und 
Gestirn. 


Es ist schwer, die Bilder Dalvits zu beschreiben, sie zu 
deuten, nicht nur, weil den Reproduktionen das We- 
sentliche, die Farbe, fehlt, sondern, weil man sich ver- 
gebens bemüht, das Transzendieren der Formen und 
Farben, ihre Poetik und Musikalität, em eigentlich Un- 
sagbares in Worte zu zwingen, die bei aller Sachlich- 
keit fast immer die Gefahr des Literarischen enthalten. 
— Die Farbe ist Dalvits primäres Element. Die im 
Photo harte Umgrenzung der Formen ist stets eine 
Fälschung des Gemeinten. Erst die Farbe macht die 
Formen leicht, licht, schwebend und transparent, läft 
sie als Gehäuse erscheinen, in denen eine Geisterwelt 
wohnt, als schwerelose Kôrper, die verschiedene In- 
wendigkeiten tragen, um sie miteinander in harmo- 
nische Verbindungen zu bringen. Das Zusammenspiel 
der Farben ermôglicht die Kontemplation. (Wir ver- 
weisen deshalb auf die vorzügliche Verôffentlichung 
des Origo-Verlages-Zürich. Die für Dalvits Werk ent- 


WB, Bern 


Oskar Dalvit, Farbholzschnitt (Originalgrôke) | Bois en couleurs | Wood-cut 


scheidenden Bilder der Jahre 1945-1947 des Mappen- 
werkes sind von Orell-Füfli farbig reproduziert.) 


Der kleinste Farbholzschnitt Dalvits hat die gleiche 
Geschlossenheit und Ausgewogenheit wie irgendeines 
seiner groBformatigen Bilder, die nur zum Teil hinwei- 
sende Bezeichnungen tragen, oft nur schlicht als «Kom- 
positionen» benannt sind. — Der Holzschnitt (Format 
14,5 X13,3 cm), den ich hôchst eigenmächtuig «Auf- 
bruch in wärmere Zonen» getauft habe, ist voll ent- 
schlossener Kraft, als kKäme es darauf an, sich selbst 
Befehl zu geben, um dem schützenden Dunkel zu ent- 
weichen und der Anziehung der aktiven Lichtinseln zu 
folgen. Dieser Aufbruch ist ein Erwarten in nächtlich- 
warmen Zonen, zugleich aber ein Senden von Gewif- 
heit in entfernte Räume, ein Locken wiederum von Ver- 
wandtem, das immer bereit ist, die Zugehôrigkeit weiB 
— und nur getroffen sein will vom Anruf, Das Aktiv- 


Erfreuliche, das Trostreich-Entschlossene ruht noch 
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im Braun der Felder, im dreifachen Blau: nächthch, 
mütterhich und wie vom Kleide eines Kindes. — Alles 
ist Wohltat, Zuversicht im Warten, Geduld im Ver- 
weilen, Verkündung, die Geheimnisvoll-Nächtliches 
durchhellt. — So vielleicht müfte man die Umschrei- 


bungen versuchen. 


Nehmen wir das Bild von 1948, das als «Vorfrühling» 
bezeichnet ist. Auch hier geht es um ein sensibles For- 
men- und Farbenspiel. Auch hier ist Wirkliches gewit- 
tert und umgesetzt in eigene Erfindung. Es ist alles 
da und doch nicht (nicht einmal assoziativ!) vorhan- 
den: Erde, Himmel, Gestirn, Wachsendes, Keimendes, 
Sich-EntschlieBendes, Gerundetes, Eckiges, Spirale und 
Kreis, Gelbes im ÜbermaB, Braun, Grün und Rosa in 
zarten Nuancen. Alles ist sinnlich wahrnehmbar und 
doch nicht zu benennen. Es bleibt eine feine beschwin- 
gende Harmonie, die beglückende Wohltat ist, die es 
gar nicht dazu kommen läft, an Wollen und Absicht zu 


denken. Das Bild hat seine eigene Wirklichkeit. Es ist 
gewachsen und in sich gerundet aus eigenem Gesetz. Es 
ist ein Stück Natur. — 


Die groBformatige Komposition von 1951 (85 X110 
cm) trägt die hinweisende Bezeichnung «Begimnende 
Entfaltung », womit — wie bei allen Bildern Dalvits nach 
1948 — keine Natur-Entsprechung, keine Natur-Ana- 
logie, keine sinnfällige und leicht zu erratende Assozia- 
uons-Lockung #emeint ist, sondern der Urvorgang des 
Sich-Entfaltens selbst, der als ein zeitlich-bedingtes 
Grunderlebnis in mehreren Kompositionen dieser Art 
zum Ausdruck kommt. Dalvit ringt um dieses Sich- 
Entfalten ohne Vorsatz und Absicht. Es bewegt seinen 
Geist und schmiegt sich ganz von selbst in seine bauen- 
den Hände — bis es gefunden, bis es als reine Form- 
Entsprechung eindeutig sichthar geworden ist. — Das 
Bild hat sich von links nach rechts fortschreitend erhellt. 
Das Dunkel, das Nichts des schwaïzen Malgrundes wird 
langsam-suchend durch Einstrômen von Farben und 
Formen belebt. Zunächst die erste Andeutung des 
Themas in frühmorgendlichen Graugrün-Tônen vor 
durchbrechendem eisblauem Grund, dann die sich run- 
dende und weitausschwimgende Variation in Graugrün 
und reinem Grau, die gleichsam aufatmend ausholt zum 
Sich-Auftun, das dann im rechten Bildraum in der 
üppigen-kreisenden Fülle eckiger und gerundeter For- 
men aufbricht m WeiB, WeiBgrau, Rot, zartem Gelb 
und hellem Gelbgrün, Farben, die geborgen-inwendig 
waren und nun in reiner Frische vor- und hinterein- 
ander sich abheben vor dem füllenden und schützenden 
Dickicht aus Grau und graugrünen Tônen des Grundes. 
Nicht nur die Formen und Farben sind die Mittler des 
am Ende Gemeinten, sondern zugleich die von Grob nach 
Leicht varnerten glatten, getupften und sandigen Mal- 


gründe (Farbstrukturen), die dem Bild emmal eme ma- 


teriale Substanz und plastische Räumlichkeit geben, die 


Ibst wenn wir thematisch nicht im Einver- 


zupgleich, 
ständnis sind, in uns em Wohlgefühl wecken für das sau- 
bere handwerkliche Kônnen, für die hohe Verantwortung 


des Künstlers hinsichtlich der bildnerischen Qualität. 


Wollte man eme Folge von Dalvits Bildern auf diese 
Art beschreiben, so würde sich eine Sammlung gehobe- 
ner Prosa ergeben, vielleicht eme Sammlung ungegen- 
ständlicher Gedichte, die zwar den uneingeweihten 
Betrachter die Arbeit der Auseinandersetzung erleich- 
tern, 1hn aber in eine bestimmte, für den Schreibenden 


charakteristische Richtung drängen. 


Gewif ist Dalvit wie alle anderen einen langen und 
mühevollen Weg gesangen, um diese Stationen seiner 
Kunst zu erreichen, die kemesweps die letzten Stationen 
sein werden. Er hat viel gelernt, viel auf#enommen und 
verarbeitet. Sem Werk wäre nicht môglich ohne Klee 
und Kandinsky, ohne Mare und Macke, ohne jene Wep- 
bereiter und Avantgardisten im ersten Drittel des 
Jahrhunderts. Man dient einem Künstler nicht, indem 
man seinen Weg aufzeiot, sein Menschliches analysiert, 
seine Jrrtümer festnagelt, seine Lehrer nennt. Uns 
überzeugt nur, was er geworden ist, was sein Werk dar- 
stellt. Wir kônnen nur die Frage stellen, ob dieses 
Werk — trotz aller Verwandtschaft mit anderen Werken 
der gleichen Region — ein eigenes und einmaliges ist, 
ein urwüchsiges und selbständiges, das, um eine Mitte 
konzentriert, in Zukünftiges weist. Diese Frage müssen 
wir in Anbetracht dieses Werkes bejahen — und wir be- 
jahen damit den Menschen, den wir nicht kennen, der — 
im Sinne Goethes — zu den Wemigen zu gehôüren scheint, 
die die Courage haben, inmitten dieser fragwürdigen 
Zeit und ihrer fortgesetzten Lob- und Wehgesänge, das 


zu sein, wozu die Natur sie bestimmt hat. 


me Dalvit, Vorfrühling, 1948. Sammlung Dr.Robert Schnell, Zürich | Printemps précoce | Early Spring 


Oskar Dalvit, Beginnende Entfaltung, 1951 | Premier épanouissement | Unfolding 


Biographische Notiz 


Oskar Dalvit wurde am 11.März 1911 in Zürich gebo- 
ren. Von 1926 bis 1928 machte er in Zürich eine Lehre 
als Schriftenmaler durch; bis 1936 war er als Graphiker 
tätig. 1937 begann seine freie künstlerische Tätigkeit. 
1938 suchte er Paris, anschliefend Ttalien und Deutsch- 
land auf. In Ried bei Benediktbeuren lernte er 1939 das 
Werk von Franz Marc kennen. Seit 1940 lebt er wieder 
in Zürich. 1949 und 1950 unternahm er Reisen nach 
Paris, München und London. Ausstellungen seiner Werke 
fanden in Basel, Bern, Lausanne, Zürich, München, Wien, 
Mailand, Paris, Brüssel, London und in Amerika statt. 
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